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ART ANCIEN DE CHINE 


C.:TAEOOES 


48, Rue de Courcelles 
PARIS (8) 
Téléphone: CARnot 53-15 


Le but que se propose Connaisseur est de 
fournir à tous les amateurs d’art — depuis le possesseur 
de quelques objets hérités ou achetés avec soin, jusqu’au 
collectionneur — une documentation authentique et 
précise par le texte et la photographie sur les caracté- 
ristiques qui font la valeur artistique et la valeur 
marchande des objets. 


Les études de Connaïsseur seront inspirées 
par le souci d’être utiles. Elles traiteront d’objets très 
précieux, car 1ls servent de guide à l’ensemble de la 
tendance, mais elles décriront aussi tous les objets 
de qualité qui restent à la portée du plus grand 
nombre. Connaisseur aidera ses lecteurs à s’écarter 
du factice et à s’axer sur des valeurs durables, 


Ox ne verra pas dans Connaisseur d’articles 
abstraits sur l’art en général ; mais on y trouvera tous 
les renseignements pratiques concernant toutes les 
ventes intéressantes de l’hôtel Drouot, de province et 
de l’étranger accompagnés d'illustrations reproduisant 
les objets vendus — qui en feront l’auxiliaire indis- 
pensable non seulement de l’amateur, mais aussi de 
l’'antiquaire, de l’expert et du décorateur. 


L'our en refusant de voir dans la valeur 
marchande un critère de beauté, Connaïsseur aura 
une grande propension à donner des prix parce qu’il 
veut s'installer dans le concret à partir de facteurs 
objectifs, et pour que ses lecteurs puissent appliquer 
de façon pratique et immédiate les indications qu'ils 


y trouveront. 


Cs rôle de guide amical, Connaisseur 
l’accomplira dans un climat d’honnêteté et d’objectivité 
absolues. Nous demandons à tous nos lecteurs de 
nous écrire dès maintenant pour nous indiquer les 
précisions qu’ils jugeraient utiles d’apporier au sens 
de notre action. 
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ANGLETERRE, 195, Sloane Street, LONDON £ 310 7° 
SW, |: Tél, : SLOANE 38-73 en livres É 


ARGENTINE, Editorial Victor LERU, 
Diréccion y Venta Calle CANGALLO 2233, 
BUENOS AIRES en pesos 
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SCHENDEL, 5, rue Brialmont, BRUXELLES. 430 45 
GIEAP 2364.99 fr. belges 

CONGO BELGE (même adresse) fr. belges 450 
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CANADA, Paul STUCKER, 3.440, Côte des 
Neiges, MONTRÉAL. Tél.: GLENVIEW 2791 12 1 
en dollars 


ÉGYPTE, effectuer les versements à l'ordre 


du Comptoir National d'Escompte de Paris L. E. 3,50 35 P.T. 


32, rue Abdel Khalek Saroit Pacha, LE CAIRE. 
en livres Égypt. 


ÉTATS-UNIS, 55 West 42nd Street, 
NEW YORK 18, N, Y. Wisconsin 7-4699 10 1 
en dollars 


HOLLANDE, MEULENHOFF et Cie, 
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en florins 
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Lambruschini, 12, TORINO. Tél. : 74,250 5.500 550 
en lires 


MEXIQUE, effectuer les versements à l'ordre 
de la Banco de Industria y Comercio S, A 
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en pesos 


PORTUGAL, A BIBLIOFILA, rua Da Misecordia 45 
102, LISBOA en escudos 450 


SUÈDE, NORVÈGE, FINLANDE, Sture 
Landergren Odengatan, 33, STOCKHOLM. 55 6 
IN 35 en couronnes suédoises 


SUISSE, effectuer les versements à l'ordre de 
l'Union de Banques Suisses 8, rue du Rhône, 40 4 
GENÈVE en fr. suisses 


SYRIE, LIBAN. en livres libanaises 30 3 


URUGUAY, Agensia Francesa de Distribucion 
y Suscripciones. Calle Ricon, n° 487-40 Piso 38 4 
Montevideo. en pesos 


C. C. P. PARIS 5110.58 


…— Les oiseaux reproduits sur notre couverture font partie d’une collection 
L ticulière unique au monde. Choisis parmi les plus belles paires d'oiseaux 
… de cet ensemble, sont réunis de gauche à droite un phénix, un grand 
faisan, symbole chinois de la beauté, un coq rouge, protecteur du feu, 
- ct un faisan carnivore. Ils datent tous quatre de l’époque K’ien-Long, 
1736-1796. Nous tenons à remercier le propriétaire de cette collection, 
membre éminent de la Société des Amis du Louvre, qui nous a autorisé 
à re uire ces pièces exceptionnelles à titre d’inauguration d’une 
l ue consacrée à l’activité de cette société. Dans notre prochain 
4 ae res nous publierons l'interview que nous a accordée M. le Comte 
A. Doria, secrétaire général de cette société, dont les efforts contribuent 
à enrichir sans cesse nos grands musées. 
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G. A. Pordenone, F. de Troy, W. Vaillant, J. C.Vermeyen. 
Portrait d’Attila Grimaldi par J. S. CALCAR 
Femme à l’Eventail, par GOYA 


La 


Important Portrait de Sansovino par J. TINTORETTO à à 


Succession de M"° O. : Quatre dessins de PRUD’HON. à 


À Divers Amateurs : 


. TABLEAU et SCULPTURES MODERNES 
Important Portrait par RENOIR, Bronzes de DEGAS et RODIN. 
Belle Argenterie Ancienne 
OBJETS D’ART ET D’AMEUBLEMENT DU XVIIIe SIÈCLE 
Meubles et Sièges Estampillés 


Tapisseries de Bruxelles et Feuille de Chou 
des XVIe et XVIIIe siècles 
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signés LINKE, DASSON, SOR MAN, etc... 
ainsi qu'une sélection d'objets d'Art, 
Porcelaines de Saxe et Sèvres, 
Lustres, Tapisseries. 


GALERIE OPÉRA 


30, Avenue de l'Opéra -- PARIS 
Tél. : OPE. 20-23 et 22-50 


Trois VAN GOGH extraordinaires entrent au 
Musée de l’Impressionnisme. Ce coup d’éclat 
est dû au fils du Dr Gachet qui a fait don au 
Louvre d’une importante partie de sa collec- 
tion. D’autres chefs-d’œuvre (Renoir, Sisley, 
Cézanne, Pissarro, Monet) et des reliques 
complètent sa donation. Placé sur le marché, 
cétensemble aurait été estimé plus de deux 
cent millions. 


La DONATION de M. Gachet est unique dans 
les annales des musées. Aucune fortune au 
monde ne permettrait de réunir de tels 
tableaux, que la passion seule d’un homme a 
pu rassembler. Mais le Louvre a tenu à ce 
qu’il accepte la somme symbolique de six 
millions pour son grand Van Gogh. Et ce diable 
d’homme — qui vient de se séparer des 3/4 de 
sa collection — possède encore 4 ou 5 chefs- 
d’œuvre inconnus de Van Gogh et Cézanne qu’il 
aurait l’intention de léguer au Louvre. 


La-+ LÉGENDE DORÉE de l’Hôtel Drouot n’est 
pas toujours un mythe. À la salle 2 (le 
Janvier, soyons précis), le « Voyage au 
Brésil » de Rugendas, bien complet, avec ses 
150 lithos, est parti dans un lot de bouquins 
à 3.500 francs. Il a été revendu le soir même 
200.000 francs chez un libraire averti. 


Les DOMAINES ont leurs ventes et leurs 
surprises ; celle de Janvier n’a pas apporté 
de surprise dans les prix mais seulement dans 
la provenance. Il s’agissait du séquestre 
Otto Abetz. Il n’y avait que quelques bons 
dessins anciens mais aucun au-dessus de 
50.000 francs. Sans doute la collection 
n’était-elle pas au complet. 


Constantin GUYS est honoré d’une rétro- 
spective à la Galerie Bernheim-Jeune. On a 
parfois tendance à le regarder comme un 
illustrateur facile, mais les cent quarante 
dessins exposés le classent dans la lignée 
des grands dessinateurs français. Il faut 


x 


s'attendre à voir sa cote encore monter. 


La SURPRISE la plus sensationnelle pour les 
non-initiés a été ces derniers jours le prix 
de 335.000 francs donné par un antiquaire 
pour une boulle presse-papier en cristal, 
sans date ni lieu d’origine. Mais elle était 
recouverte d’opaline turquoise et taillée 
à facettes, chacune reflétant le motif à 
guirlande de bonbons anglais posée sur fond 
de dentelle. 


A la GALERIE CHARPENTIER, plusieurs grandes 
collections seront exposées à la fin du mois 
de Mars. La collection Camille Groult 


Ce qui reste dans la collection Gachet — Les musées font des découvertes 
— Le Cézanne de la collection Cognacq-lay estimé trente millions. 
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s’annonce comme la plus importante. En fait 
il ne s’agit que d’une partie (mais de choix) 
de cette somptueuse et célèbre collection, 
conservée intacte jusqu'ici. Fragonard domi- 
nera cet ensemble de tableaux du XVIIIe s. 
Une autre vente importante réunira quelques 
jours plus tard les primitifs de la collection N.V. 
Bachstitz, de la Haye ; on y verra aussi un 
portraït par Goya. 


Le MUSÉE DE LA GENDARMERIE vient de décou- 
vrir et d’acheter pour 50.000 francs un 
brevet (avec insigne) de vainqueur de la 
Bastille. Il avait été décerné à Pierre- 
Simon Brière qui fut lieutenant à la 
80€ division de Gendarmerie, et incorporé 
dans la compagnie des « Vainqueurs de la 
Bastille » créée après le coup de feu du 
14 Juillet 1789. 


De BELLES ENCHÈRES ont marqué les mois de 
Janvier et Février malgré le calme qui règne 
HAAotel Drouvteun Plorined.or de’ Jean TITI 
(frappé à Béthune) cote 150.000 francs ; un 
timbre de 5 centimes d’Obock, 270.000 
(contre 175:000 au catalogue Yver) ; les 
œuvres de Racine de l’édition Didot 1801, en 
condition rare, 465.000 ; et une petite lampe 
à huile d’art Khmer du Xe siècle, 165.000 
(achetée par le musée Guimet). 


A LONDRES, on vient de trouver une lettre 
inédite de Napoléon, entièrement de sa 
main. Elle a été écrite le jour même où le 
Gouvernement de Paris donnait les ordres pour 
m’assurer de la personne du Comte de Paoli. 
Bonaparte fait ses offres de service «Pour 
cette effet je demenderai le brevet de sous 
directeur... J’ai déjà le grade de Lieutenant 
Colonel et de Sous-Capitaine du 6€ Régiment, 
ma compagnie est à Nice ». 


L'ÉVÉNEMENT du siècle aura lieu cette 
année la collection Cognacq-Jay va être 
vendue à Paris selon les dernières volontés 
du grand collectionneur. L’ensemble dépassera 
sans doute les estimations prévues 800 à 
400 millions. Le joyau en est une toile de 
Cézanne qui doit dépasser les plus hautes 
adjudications prononcées ces dernières années 
dans le monde entier. 


La cote de BRIANCHON est en hausse depuis 
son exposition de l’année dernière aux Arts 
Décoratifs. On pouvait trouver de ses 
tableaux entre 15 et 40.000 francs il y a 
trois ans, ils cotent maintenant 250.000. 
L’autre jour dans une petite vente de 
meubles à 1’Hôtel Drouot, une de ses œuvres 
anciennes a été poussée à 165.000 francs. 


— 
DE 
= vd 


«Le XVIII est une époque que l’on connait 
d'autant moins qu’on croit la mieux connaître» 


M. Paul Cailleux est un des plus éminents connaisseurs de la peinture française du XVIII: siècle, 
et l’un des plus grands marchands du monde. Les expositions qu’il organise dans sa galerie du 
faubourg Saint-Honoré sont rares maïs servent de références à tous les connaisseurs. Lors de 


la nationalisation de la Banque de France, c’est à lui que fut confié le soin d’évaluer les richesses 
artistiques picturales de cette institution. M. Cailleux est souvent appelé par le Tribunal ou les 
Douanes pour trancher officiellement des différends, mais considère que son métier n’est 
pas compatible avec celui d’expert privé. Cependant l'étiquette de sa galerie au dos 
d’une toile ou d’un dessin donne plus de valeur que tous les certificats. Son activité, 
et celle de son fils, M. Jean Cailleux, sont un des stimulants de marché artistique. 


Vous occupez depuis longtemps une position importante sur 
le marché international du XVIII siècle, pouvez vous nous 
dire, M. Cailleux, comment s’est exercée votre influence. 

M. Cailleux. — J'ai organisé des expositions très 
étudiées, et je peux dire que j'ai formé des collec- 
tionneurs à leur début. 


Comment leur présentez vous le XVIII ? 


Je me suis efforcé de leur faire comprendre que 
l’art de cette époque ne se limite pas à un art doucereux. 
J'ai montré que le X VIII° comptait beaucoup de peintres 
très vigoureux et nombre d’artistes encore inconnus. J’ai 
essayé surtout de faire connaître ceux qu’on ignorait. 


Pouvez-vous nous donner quelques noms ? 


Je peux dire, non sans une petite fierté personnelle, 


que j'ai rendu à Soldini, dont le nom était totalement 
inconnu, un certain nombre de tableaux attribués 
jusque là à Boucher ou Huet. J’ai restitué également 
à Wallaërt, à Lacroix de Marseille et à Henri d’Arles, 


des tableaux attribués à Vernet. 


Cest dans ce sens que vous organisez vos expositions ? 

Mes efforts à faire valoir le côté vigoureux de la 
peinture du XVIII* se sont concrétisés dans une de 
mes expositions d’après guerre, qui réunissait des 
« Peintures de la réalité au dix-huitième siècle ». 


Peut-on constater une évolution du goût chez les collec, 
tionneurs français ? 


À mon avis, leur goût s’est sensiblement amélioré. Je 
me suis personnellement efforcé de libérer le XVIII° 
siècle de son rôle essentiellement décoratif. 


La clientèle étrangère at-elle également réagi, et comment ? 


Le cas de l’Angleterre est typique. Il y a de 
nombreuses années, ce pays était le principal fournisseur 
du marché français et restait un petit client, alors que 
maintenant l’Angleterre est devenu un petit fournisseur 
et un gros client. 
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Puisque vous parlez de fournisseurs, où achetez vous vos 
tableaux ? 


Tout simplement là où ils se trouvent : chez les parti- 
culiers, chez des marchands ou en ventes publiques. 


Quelles qualités demandez-vous aux tableaux que vous 
achetez ? 


Je n’achète que les tableaux que je « sens», ceux à 
qui Je trouve suffisamment de qualités pour en commu- 
niquer le charme à mon tour à mes clients. 


Y at-il cependant des tableaux que vous n’achetez jamais ? 

Je n’achète guère de naufrages, d’effets de nuit, 
ni d’incendies, ni, en général, de tableaux féroces, mais 
simplement par goût personnel. Je ne saurais les 
« défendre » vis-à-vis de mes clients, tandis que certains 
de mes confrères savent les leur faire acheter. 


Etiez-vous aussi spécialisé à vos débuts ? 


Non, c'était en 1912. J'avais alors, rue Laffitte, une 
petite boutique de tableaux anciens et modernes. 


Estce le contact avec votre public qui vous a dirigé vers 


le XVIIT° siècle ? 


J'ai toujours eu le goût de l’ancien. J'aime mieux ne 
pas vous parler de mon premier achat, mais ma première 
vente était un tableau de l’école hollandaise, autour des 
Van Ostade. Un voisin me l’avait confié pour 150 francs 
et je l’avais bien revendu. J’en tirais une grande fierté. 


Mais le XVIIT° ? 


J'allais souvent dans les musées pour voir de la 
peinture ancienne, avant même de penser à devenir 
marchand de tableaux. Plus tard mon goût s’est dirigé 
surtout vers le XVIII* et j’ai décidé de me spécialiser 
dans cette époque. 


La conception de la collection n’a-t-elle pas évolué ? 


Les grandes collections, du genre de celles du XIX° 
siècle, qui supposaient et supposeraient encore plus des 
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moyens financiers extravagants, des locaux énormes, ont 
disparu et ne se constituent à peu près plus en Europe. 
Par contre, le nombre des amateurs d’art, des gens qui 
veulent avoir au moins quelques œuvres de qualité à 
contempler chez eux, a considérablement augmenté. 


Les musées achètent-ils beaucoup ? 


La grande nouveauté en ce domaine est que les musées 
américains se bornent de moins en moins à acquérir chez 
eux des pièces déjà importées, mais font en Europe, et 
particulièrement en France, des tournées annuelles de 
prospection. 


Parlez-nous du client américain. 


Les grands amateurs, comme les conservateurs et les 
marchands venant en France faire des acquisitions, sont 
de plus en plus avisés et se fient aisément à la garantie 
d’un spécialiste français. 


Lorsque vous vendez, donnez-vous une garantie écrite ? 


Je donne toujours une garantie catégorique et qui 
engage ma responsabilité sans restriction. 


L'existence d’une signature peut-elle augmenter la valeur 
d’un tableau ? 


Jusqu’à un certain point, si elle est authentique ; mais 
pour un collectionneur qui n’a pas de compétence 
approfondie, la vraie garantie est celle du marchand qui 
affirme un nom et se porte fort de son authenticité. La 
base de la confiance tient en huit mots: tant vaut le 
garant, tant vaut la garantie. 


En avez-vous fait vous/même l’expérience ? 


Oui, j’ai acquis tout récemment à l'Hôtel Drouot un 
très beau pastel, l’« Homme au turban », signé La Tour, 
contre toute vraisemblance. Aussitôt, j'en effaçai la 
signature outrancière, et à la suite de recherches, je finis 
par découvrir que le tableau était de Brion de La Tour, 
peintre presque inconnu, mais excellent, de la seconde 


moitié du XVIITE. 


Quels sont les principes qui doivent guider l'acheteur ? 


Je crois que l’amateur qui acquiert une œuvre dont 
la qualité est manifeste, une peinture ou un dessin 
qui lui plaît profondément, ne risque guère de se 
tromper. 


Dans l’ensemble, nettoyez-vous vous-même vos tableaux ? 


Chaque fois que je le peux. Mais lorsque je les fais 
dévernir par mon restaurateur, cest en ma présence. Je 
vous assure que celui qui n’a jamais assisté à cette 
opération presque magique ne peut imaginer les joies 
qu’elles réservent aux amateurs. J’ai acheté dernièrement 
un tableau de toute évidence repeint Sur un tiers de sa 
surface. Au nettoyage, j'ai pu constater qu'un restau 
rateur, pour refaire un centimètre de couleur n'avait 


pas su $s arrêter. 


L’Abbé de Saint-Non, par Fragonard : la plus grande découverte 
de M. Paul Cailleux. Trouvé dans une collection privée, puis identifié, 
ce chef-d'œuvre est actuellement la propriété du Musée de Barcelone. 


La, vous avez « senti» le tableau, comme vous nous disiez 
tout à lheure. C’est tout de même un risque. | 


Sans ce que j'appelle le goût du risque raisonné, il 
n'y a pas de marchand de tableaux, pas plus qu’il n’y 
aurait de grands collectionneurs. 


Soubaitez-vous la concurrence entre marchands de tableaux ? 


Bien entendu. On ne pourrait parler d’un marché s’il 
n'était représenté que par une maison; je ne puis que 
souhaiter qu'il y ait beaucoup de négociants autour de 
moi pour soutenir un marché actif. 


La question du cadre a-telle une grosse importance ? 


J'ai vu mon appréciation d’un tableau changer rien 
qu’en remplaçant un cadre. Car moi-même qui suis 
habitué à voir des tableaux, je trouve que ceux-ci 
prennent une valeur tout autre avec un cadre approprié. 


Si nous parlions des dessins du XVIII siècle? Vous 
avez consacré l’année dernière une grande exposition au dessin 
français de Watteau à Prud’hon. 

Je m'intéresse particulièrement au dessin. C’est à mon 
sens le contact le plus direct entre le créateur et l’œil de 
l’amateur. D'ailleurs, la plupart du temps, le collec- 
tionneur de dessins n’est pas un grand amateur de 
tableaux. C’est un amateur spécialisé. 


Vous ne lui reprocherez pas d’être spécialisé ? 

D'autant moins que le dessin du XVIII est la 
manifestation du peintre où il exerce le mieux sa patte, son 
savoir-faire, sa technique picturale. Il est possible dans le 
dessin comme dans l’esquisse d’acquérir cette connaissance 
profonde des artistes à laquelle j’ai consacré ma vie. 


LES 


TABLEAUX DEeFLEUrRS 


On peut en retrouver l’époque par 


le dessin, la composition et le style 


E tableau de fleurs est un sujet que l’on aime avoir chez 
IE soi. Quelle que soit sa signature, 1l est plaisant et 
décoratif. L’intérieur le plus simple comme la collection 
la plus experte lui réserve toujours une place de choix, car à sa 
valeur sentimentale, s’ajoute celle de l’œuvre d’art, qui peut 
atteindre facilement plusieurs millions. Il y a maintenant quatre 
siècles que les artistes traitent ce sujet et lui donnent cepen- 
dant les expressions les plus diverses. Si bien qu’il est possible, 
en analysant les éléments d’un tableau de fleurs, d’en déter- 
miner aussi bien l’époque que la nationalité. 
Dans un tableau de fleurs, il faut regarder trois choses 
essentielles : la façon dont sont peintes les fleurs (dessin et 
couleur), la manière dont est constitué le bouquet (composition) 


Clara Peeters (1589-1617) est un petit maître de l’école 
flamande. Ses dernières fleurs se sont vendues récemment 
265.000 francs ; comme pour presque tous les artistes, ses 
fleurs sont plus cotées que ses natures mortes. On voit bien ici 
la manière caractéristique des premiers tableaux de fleurs 
flamands : dessin pur, composition « disposée » d’une manière 
essentiellement décorative, couleurs somptueuses sur fond 
sombre. Le détail est noté avec une très grande exactitude. 


et l’atmosphère ou le décor dans lequel celui-ci est situé (style). 

Examinons donc le premier tableau de fleurs, celui qui a été 
peint à la fin du xvi® siècle. La fleur est dessinée dans sa forme 
la plus simple, la plus caractéristique. La tulipe que l’on retrouve 
évidemment dans tous les tableaux flamands et hollandais, est 
vue de profil, galbée comme le turban auquel elle doit son nom ; 
la rose forme une belle sphère, mais placée un peu de côté 
pour montrer l’arrangement régulier des pétales ; la marguerite, 
par contre, est placée de face, parce que c’est sa position 
caractéristique. Les couleurs sont simples, maïs aussi belles que 
les fleurs elles-mêmes. Celles-ci sont placées sur le tableau, 
avec la seule préoccupation de faire une œuvre bien disposée ; 
l’idée du bouquet est tout à fait virtuelle. Les tiges, les feuilles, 


Hans Bollongier (1600-1644) travaille dans la manière 
hollandaise. Son tableau de la collection Schloss a été adjugé 
640.000 francs. Le problème nouveau de l’école hollandaise 
est celui de la lumière : il donne au tableau un fond d'ombre 


lumineuse, toujours préféré aux fonds noirs. La disposition 
rayonnante des fleurs est typique à toutes les œuvres des 
premières années du XVIIe siècle, mais chaque génération 
lui donne une vie nouvelle, à commencer par la tulipe. 
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en fait d’une gerbe d’une grande richesse, que les couleurs, 
la composition et la distinction classent parmi les chefs-d’œuvre 
de l’époque. Les dernières œuvres de Brueghel tentent de donner 
plus de relief, non seulement à chaque fleur, mais encore à la 
masse entière des fleurs : ce sera le point de départ de l’évolution 
du xvire siècle. 


Cette évolution se mène communément sur un triple front : 
la ressemblance (qui sera acquise par la virtuosité du dessin et 
de la couleur), la vraisemblance (donnée par l’architecture et 
la stabilité de la composition), l’attirance (obtenue par la 
recherche du style, notamment par le fond, les jeux de volume 
et de lumière). Ces trois grandes notions ont été poussées avec 
des intensités diverses qui caractérisent en fait les trois grandes 
écoles de peinture : les écoles flamande, hollandaise et française. 
On peut en dégager les principes majeurs, mais il est évident 
(surtout en peinture où l’inspiration n’est souvent que copie 
et interprétation) que rien ne saurait être absolu, et que seul un 
expert qualifié peut résoudre des problèmes parfois très 
complexes. 


Jan Van Huysum (1682-1749) est la gloire de la fin du XVIIe siècle 
hollandais. La comparaison avec les tableaux peints cinquante ans plus tôt 
est éloquente. La composition est devenue très savante, chaque fleur est 
d’un relief saisissant, et la lumière — problème n° 1 de l’école hollandaise — 
éclaire avec force même les fleurs de l’arrière-plan. Dans le détail, comme 
dans l’ensemble, Van Huysum fait preuve d'une virtuosité très déco- 
rative. Les meilleurs prix notés dans les grandes collections sont de 
1.300.000 francs à Paris lors de la collection Katz en 1950 et de 1.400 £ 
à Londres lors de la vente Eckstein en 1948. L'autorité de Jan 
Van Huysum marque et justifie toute l’évolution du XVIII siècle. 


Jan Brueghel (1568-1625) a peint les chefs-d'œuvre des fleurs 
flamandes. La grande profusion de ses compositions ne nuit pas à la 
légèreté de ses tableaux. Sa réputation fut telle que Rubens réclama 
souvent son concours pour peindre des paysages et des fleurs dans ses 
propres œuvres. Les fleurs de Brueghel figurent aujourd’hui dans tous 
les grands musées et dans les grandes collections ; aucun ne vaut moins 
de deux millions. Après les Brueghel, les principes de l’école flamande 
(effet décoratif, souci de la vérité) seront poussés à leur extrême 
limite par Daniel Seghers (1590-1661) qui marquera le déclin de la 
peinture flamande. Les tableaux de fleurs espagnols du XVIIe siècle reflètent 
les mêmes tendances dominées par plus de réalisme et de pathétique. 


le vase parachèvent l’œuvre du peintre. C’est du réalisme sous 
sa forme la plus pure, sans ce brin de naïveté, évité par le souci 
instinctif du détail : un pétale tombé, une goutte d’eau irisée, 
un insecte délicatement posé. 


L'histoire de la peinture de fleurs montre comment l’image 
de la fleur, posée sur le tableau, a pris vie petit à petit; puis 
comment elle s’est constituée en un bouquet qui s’est animé à 
son tour ; comment enfin, la technique aidant, elle en est arrivée 
à vouloir surpasser la nature elle-même. 

Le cas de la tulipe est particulièrement typique. La tulipe 
est turque de naissance, hollandaise d’adoption, et c’est l’école 
flamande qui lui a donné ses premiers tableaux. Nous venons 
de voir comment ils étaient conçus. La tulipe y tient la place 
d'honneur, et son évolution seule suffirait à suivre la transfor- 
mation progressive du tableau de fleurs. Sa forme s’épanouit 
déjà avec Brueghel de Velours (1568-1625) : la ligne des pétales 
s’assouplit et le coloris est plus nuancé. La tige n’est plus cette 
ligne droite qui relie la fleur au vase. Brueghel apporte à ses 
tableaux une profusion remarquable, mais on sent que le 
peintre n’a pas eu encore le modèle sous les yeux : il s’agit 
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L'école flamande, c’est, avant tout, la richesse du coloris 
et le souci du décoratif. Daniel Seghers (1590-1661) montre 
l’aboutissement de ces théories : il est le peintre parfait de la 
fleur « au naturel », et pousse son talent jusqu’à tresser des 
guirlandes placées en trompe-l’œil sur des médaillons. Le dessin 
et la couleur sont excellents, l’imagination pauvre, l’effet déco- 
ratif souvent mièvre. 

L'école hollandaise, par contre, c’est la lumière. Jan van 
Huysum (1682-1749) en est le chef. Son métier est indiscutable ; 
la tulipe est cette merveille qui soulève à l’époque une véritable 
passion, cotée en bourse à Harlem ; au besoin, le peintre ouvre 
ses pétales à la main pour en détailler tout le panaché. La 
composition est très fournie, souvent d’un négligé très étudié, 
volontiers disposée autour d’une vasque en terre cuite à décor 
d’amours. La lumière y joue un rôle primordial : elle vient 
de la gauche du spectateur, frappe non seulement chaque fleur, 
mais pénètre dans la masse même du bouquet, et fait ressortir 
le liseron du premier plan aussi bien que l’œillet de l’arrière- 
plan. Le dessin et la couleur sont très brillants, l’imagination 
débordante, l’effet décoratif du plus grand effet. 

L'école française, enfin, c’est l’équilibre des volumes bien 
rythmés : tout le calme des jardins français. Jean-Baptiste 
Monnoyer (1634-1699) en est le grand représentant. Les fleurs 
sont étudiées avec soin, sans imitation servile ; elles constituent 
réellement un bouquet dans son vase. On voit que le peintre n’a 
pas fait poser les fleurs les unes après les autres, mais qu’il a 
réellement eu pour modèle le bouquet tout entier. La lumière 
est là pour souligner cet effet d’ensemble. Le dessin et la couleur 
sont sobres, l’imagination sage, l’effet décoratif plaisant. 

Du point de vue prix, Van Huysum reste le plus coté. Ses 
qualités décoratives font toujours grosse impression sur le 
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Jean-Baptiste Monnoyer (1634-1699) représente le style français, 


avec son sens de l'équilibre. Lillois de naissance, sa technique est 
souvent proche des flamands, mais sa mise en page et ses couleurs 
sont pleins de sensibilité. On est loin des débauches de Jan Van Huysum. - 
Cette simplicité, ce bon sens résument les qualités de l’art français. 


public. Celui de la collection Katz a été adjugé l’année dernière 
850.000 francs, c’est-à-dire tout de même un million, avec les 
frais. Monnoyer, lui, ne dépasse guère 500.000 francs en ventes 
publiques avec des tableaux plus petits dans l’ensemble, il est 
vrai. Quant à Daniel Seghers, sa plus forte enchère, 350.000 fr. 
a été notée à Londres pour une guirlande de fleurs (une de ses 
expressions les plus originales). Il va sans dire que ces «trois 
grands » ont formé de nombreux élèves, dont les qualités et la 
valeur approchent parfois celles de leurs maîtres. Par contre, 
d’innombrables copistes ont tout simplement adopté leur 
manière ; on peut douter qu’ils aient voulu, de la sorte, contri- 
buer à leur gloire, mais ils permettent aujourd’hui à d’honnêtes 
collectionneurs d’avoir des « genre de » ou des « attribués à » 
pour des sommes raisonnables (de 20 à 100.000 francs). 


Nous arrivons ainsi au XVIIe siècle, et la perfection va se 
poursuivre jusqu’à la virtuosité, parfois même au maniérisme. 
Le sujet a tendance à se perdre dans le détail, tant celui-ci est 


Les fleurs de Redouté (1759-1840) sont connues de tous. Ses litho- 
graphies ont été tirées à des milliers d'exemplaires. Les petites aqua- 
relles de Redouté valent de 50 à 100.000 francs; un exemplaire unique 
de son « Choix des plus belles Roses », qui existe à Paris, est estimé 
un million. Redouté, c’est le portraitiste de la fleur ; il sait utiliser 
toutes les ressources de l’aquarelle et du vélin pour atteindre une pureté 
diaphane. Il a ouvert la voie à toute la décoration florale romantique. 


Fantin-Latour (1836-1904), exactement deux siècles après Monnoyer, 
montre la même sage conception du bouquet français. Ses fleurs ont un 
charme et une poésie qui n’ont été égalés par aucune école étrangère. 
Aussi comptent-elles parmi les plus recherchées du monde. Le tableau le 


x 


plus cher de Fantin-Latour s’est vendu à Londres pour 4.200 livres. 


fouillé. Fort heureusement le détail est éblouissant. La lumière, 
après avoir pénétré le bouquet, s’infiltre dans chaque fleur ; 
pétales et tiges deviennent translucides comme des fruits 
confits. Le bouquet produit cet effet paradoxal des fleurs artifi- 
cielles plus belles que nature. Ne parlons plus des flamands, 
tombés dans la déchéance. Les Hollandais, eux, continuent 
logiquement l’œuvre de Van Huysum : Cornelis van 
Spaendonck (1756-1840) a son sens de la couleur et de la 
composition, mais le tableau gagne en clarté dans tout son 
ensemble. A côté de lui, Jan-Frans van Dael (1764-1840) fait 
figure de génie : il sait donner à ses compositions un mouvement 
et une volupté remarquables. On a pu voir récemment un 
Van Dael se vendre plus d’un million à l’Hôtel Drouot. 

L’école française de cette époque est peu prodigue en peintres 
de fleurs. Ils apportent, comme les hollandais, davantage de 
clarté, mais n’ont pas, comme eux, le goût des grandes pièces 
montées. Belin de Fontenay (gendre de Monnoyer, 1653-1715), 
puis Malaine (1745-1809) illustrent ces tendances. Ils valent, 
en ventes publiques, de 60.000 à 250.000 francs. 


Les peintres naïfs de l’école contemporaine retrouvent la fraîcheur 
instinctive des bouquets bien disposés de la fin du XVI® siècle. André 
Bauchant est le plus représentatif de cette catégorie d'artistes populaires ; 
ancien travailleur des champs, ses fleurs ont le langage direct qui s'adresse 
au cœur autant qu'à l'esprit. Les artistes modernes ne font pas école 
comme les peintres d'autrefois ; chacun recherche une expression personnelle, 
mais dans l’œuvre de tous on peut trouver des tableaux de fleurs. 
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XIXE® siècle : il revint à un élève de Spaendonck, Pierre- 
Joseph Redouté (1759-1840) de renouveler le genre en lui 
rendant sa simplicité. Contemporain de Van Dael, mais pas 
son compatriote (il était français, bien que né en Belgique), 
Redouté était le peintre de fleurs de l’impératrice Joséphine. 
On porte à six mille le nombre d’aquarelles qu’il a exécutées 
pour le Museum d’Histoire Naturelle : il leur a donné une 
élégance et une pureté qui tranchent nettement avec les produc- 
tions de l’époque et marquent (à part quelques copistes de 
talent, comme Jaccober) le déclin définitif de la conception 
hollandaise. L’œuvre de Redouté a été largement diffusé par le 
livre et la gravure. Le tirage original de son « Choix des plus 
belles Roses » est un des ouvrages romantiques les plus 
recherchés (il vaut facilement 300.000 francs), tandis que des 
réimpressions multiples permettent aux amateurs de trouver 
des lithos de Redouté pour quelques centaines de francs. 

La grâce romantique s’est vite montrée stérile. Corot et 
l’école de Barbizon raniment le tableau de fleurs en lui apportant 
la délicatesse, l’émotion, la sensibilité. Fantin-Latour (1836- 
1904) est le dernier grand peintre de fleurs, le dernier qui y a 
consacré la partie maîtresse de son œuvre. Les fleurs de Fantin 
sont du plus haut prix : la moindre de ses toiles vaut 800.000 fr., 
et l’on paie volontiers ses roses jusqu’à deux millions et 
davantage. En 1948, à Londres, ses « Roses trémières », de la 
collection Bernard Eckstein, firent 4.200 livres. L’école impres- 
sionniste, c’est tout l’individualisme moderne : des fleurs de 


Manet, c’est avant tout un Manet — des nymphéas de Claude 
Monet, c’est avant tout un Monet — et il est certain que, 
Van Gogh étant l’artiste le plus cher du monde, des « Fleurs » 
de Van Gogh dépasseraient en valeur les fleurs de n’importe 
quel autre artiste. 


Pieter Brueghel (flamand, 1528-1569). — Le Christ 
et la femme adultère, peinture en grisaille, 23 X 33 cm.: 
11.025 £ à Londres, le 1er février 1952 (Christie’s). 


Jacob Jordaens (flamand, 1593-1678). — 
Portrait d'enfant, probablement son fils à 
l’âge de cinq ans. Peinture, 34 X 24 cm., 
sur fond jaune, poussé à 2.300.000 francs 
sur mise à prix de 200.000 francs, lors de 
la collection A. Schloss (Me Rheims). 


NicolaesMaes (hollandais, 1632-1693). 
— Portrait d’une femme âgée, ayant figuré 
à la collection Adolphe Schloss et vendue 
2.550.000 francs par M€ Maurice Rheïims, 
assisté de M. Lebel, à la Galerie Charpentier, 
le 7 décembre 1951 (44 X 32 cm.). 


Jacobus Vrel (hollandais, XVII siècle). 
— Rue d’une ville hollandaise, longtemps 
considérée comme une œuvre de Vermeer 
de Delft. Tableau de la collection Schloss, 
41 X 34 cm., vendu 2.300.000 francs 


Paulus Potter (hollandais, 1625-1654). 
— Le cheval pie, 49 X 45 cm. qui 
fut la surprise de la collection Schloss : 
7.800.000 francs. À New-York, quelques 
semaines auparavant, une tête de taureau 


par Me Maurice Rheims et M. Lebel, expert. avait fait 2.250 $& lors de la vente Hearst. 
Ci-dessous : Pieter Sanredam (hollandais, 1597-1665). — Intérieur Ci-dessus au centre : Maître aux Verdures Brodées (bruxellois, vers 
de l’église Saint-Bavon à Haarlem. Une des très rares peintures de cet 1500). — Vierge à l'Enfant entourée d’anges musiciens, Œuvre capitale 
artiste, datée 1628, faisant partie de la collection Schloss où il a été payé d’un peintre de l'entourage d'Hugo van der Goes, payée huit millions chez 
4.850.000 francs (Vente dirigée par M€ Rheims, assisté de M. Lebel) Charpentier le 7 décembre 1951 (M2 Ader; MM. Catroux et Max-Kann). 


Véronèse (italien, 1528-1588). — Vierge à l'Enfant, avec saint Jean, 
sainte Catherine et sainte Anne. Grande peinture, | m. 03 x | m. 50, 
-vendue 8.000 £ à Londres en novembre dernier dans les salles de Sotheby. 


Les prix de ventes publiques sont les prix 
d’achat réels, tous frais de ventes compris. 16 


A gauche : Pierre Bonnard 
(1867 - 1947). — Vernon, 
matinée d'automne. Grande 
toile, 107 X 120, payée 
3.300.000 francs à l'Hôtel 
Drouot, le 29 octobre 1951. 
C’est la plus forte cote de ce 
peintre en vente publique 
(Me Alph. Bellier, assisté de 
MM. Schoeller et Pacitti). 


A droite : Auguste Renoir 
(1841-1919). — La belle 
Italienne, présentée à l'Hôtel 
Drouot, le 26 novembre 1951 
et achetée 2.700.000 francs, 
s cr lors de la vente de M€ Alph. 
GET 4 # rue MES Bellier, commissaire-priseur, 
DR NT NT LL L'or Rd Se 7.2 assisté de M. Jacques Dubourg 
é fi F ; - (dimensions : 40 X 30 cm.). 


Ci-contre : Constantin Guys (1805- 
1892). — Le mariage de la fille du 
Sultan, dessin à la plume et au lavis, 
extrait de son carnet de voyage 
en Turquie, et payé 220.000 fr. au 
cours de la même vente de ME Alph. 
Bellier et de M. Jacques Dubourg. 


En bas, à droite : Stanislas Lépine 
(1836-1892). — La rue du Mont-Cenis. 
Toile 58 X 32 cm., payée 460.000 fr. 
à la Galerie Charpentier le 7 décembre 
1951; vente dirigée par Me Ader, 
assisté de MM. Schoeller et Pacitti. 


Paul Gauguin (1848-1903).— Sèvres, le coteau. Toile William Bouguereau (1825-1905).— 


mesurant 55 %X 46 cm., traitée dans la manière La Vierge et l'Enfant. Peinture datée 
impressionniste, et poussée à 1.200.000 francs le 1899, vendue 2.750 $ à New-York, 
7 décembre 1951 à la galerie Charpentier (M€ Étienne à la vente de l'actrice Marion Davies 
Ader, assisté de MM. Schoeller Pacitti, experts). (Galerie Kende, début novembre 1951). 
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LE SIÈGE LOUIS XVI 


De plus en plus coté, le Louis XVI s'impose par 
sa conception architecturale et sa décoration 
sobre comme le premier meuble d’esprit moderne. 


E tous les meubles anciens, le 
D siège a le marché le plus actif. 
C’est celui dont on a le plus 
besoin et c’est aussi celui qui souffre 
le plus au cours des temps. Le siège 
peut être un objet d’art, mais c’est 
avant tout un objet d’utilité. C’est ce 
qui explique la considérable dispro- 
portion de prix qui existe entre un siège 
isolé et un ensemble (soit de deux, 
soit de quatre, soit un salon complet). 
Trois sièges ne font pas un ensemble 
et l’on considère que le troisième ne 
vaut pas plus qu’un siège isolé. Les 
chaises Louis XVI sont surtout recher- 
chées pour les salles à manger qui n’ont 
commencé à exister que vers cette 
époque. 

Aujourd’hui le siège Louis XV vaut 
presque le double du siège Louis XVI 
mais, comme il devient aussi de plus 
en plus rare, sa valeur tend à monter 
constamment. Avant la guerre de 1914, 
le-Louis XVI était à la mode et se payait 
plus cher que le Louis XV presqu’en pro- 
portion inverse des cours d’aujourd’hui. 
Les amateurs tels que M. de Camondo 
offraient alors pour des meubles 
Louis XVI des prix énormes par rapport à 
ce qu’on pourrait les vendre aujourd’hui. 


Il est difficile d’établir un cours 
précis des sièges Louis XVI car la 
qualité, la rareté, l’état du siège sont 
des éléments qui peuvent le faire varier 
dans des proportions considérables. 
Dans la famille des fauteuils par exemple, 
il y a une hiérarchie qui peut s’établir 
approximativement comme suit : le 
dossier carré tout simple, l’un des 
plus recherchés ; après lui se place le 
dossier à « chapeau renversé », puis le 
médaillon et le dossier à chapeau 
classique. De toutes façons, si le dossier 
est «en cabriolet » (légèrement incurvé 
pour épouser la forme du dos), il est 
préféré au dossier plat et si il est 
« en gondole » (ligne du dossier 
s’arrondissant dans le prolongement des 
accotoirs), il est préféré au cabriolet. 
Parmi les chaises, les dossiers ajourés 
sont bien plus cotés que les dossiers 
pleins ; le motif favori est la « gerbe ». 
Le canapé, enfin, tient la dernière place ; 
bien souvent il est compris dans un 
mobilier de salon complet qui acquiert 
ainsi une valeur pour son ensemble. 
Ceci est confirmé par une exception : 
le siège rarissime, difficile à trouver, 
comme le fauteuil à coiffer (à dossier 
évidé), le fauteuil de jeux (à siège en 


forme de violon), la chaise de musicien 
(à dossier très bas sur de grands pieds), 
et le fauteuil tournant (une innovation 
du fauteuil de bureau sous Louis XVI). 
Bien des considérations sont susceptibles 
de troubler cet ordre conventionnel 
des valeurs, et l’acheteur doit faire 
preuve d’un rare esprit d’observation. 
Nous n’avons parlé jusqu'ici que de la 
forme. D’autres conditions influencent 
les prix, capables de placer le prix même 
d’un canapé au-dessus de celui d’une 
paire de bergères. Ces conditions sont 
avant tout la rareté, puis l’état de 
conservation, le bois (les dorures et 
peintures originales sont introuvables, 
bien que les sièges aient presque toujours 
été peints à l’origine — la vogue des 
bois naturels, décapés au besoin, est 
grandissante) ; la garniture (un siège 
couvert de tapisserie de Beauvais est 
toujours le nec plus ultra), enfin la 
beauté du travail. La moulure, les 
frises, les cannelures sont autant de 
détails valables. Les sièges à châssis 
donnent une idée du travail le plus 
parfait des ébénistes du xviiie siècle : 
dans ces modèles, la garniture n’est 
pas fixée à même la ceinture, mais 
constitue un élément amovible qui 


Les caractéristiques du style Louis XVI sont avant tout la simplicité et la symétrie. Mis à 
part quelques modèles exceptionnels, le canapé en principe est le siège le moins commercial (certains se 
vendent à peine 30.000 francs). Nous reproduisons un canapé du musée Nissim de Camondo qui résume 
des innovations de l’époque: pied droit s’amincissant vers le sol, cannelures inspirées de la colonne 
grecque (ici en spirales) raccordement de la ceinture avec les pieds marqué par des cubes agrémentés de 
rosaces, accotoirs en retrait. L’ornementation en frise continue souligne l’effet de l'architecture générale. 


s’encastre dans le siège proprement dit. 
Il serait injuste de ne pas parler des 
maîtres-ébénistes ; a priori leur estam- 
pille est une garantie de fabrication 
soignée et de l'élégance des formes. 
Mais, on l’a vu, tant d’éléments peuvent 
faire varier l’estimation d’un siège 
Louis XVI, que l’estampille n’a de valeur 
que si elle confirme les qualités requises. 
La marque au fer d’un château ou du 
garde-meubles royal fournit des assu- 
rances aussi satisfaisantes. Mais rien 
ne vaut l’avis d’un honnête professionnel, 
si vous avez la moindre hésitation. 
Lui seul peut déceler le truquage ou le 
faux. Mieux vaut encore dans ce cas 
acheter une loyale copie ; on peut 
trouver à l'Hôtel des Ventes des paires 
de fauteuils Louis XVI très ordinaires 
aux alentours de 25.000 francs, et le 
trop courant salon doré garni d’Aubusson 


Les dossiers des chaises peuvent être 
très différents de modèle. A droite, l’écusson 
s'accorde bien avec les lignes droites typiques 
du style Louis XVI; à gauche, le dossier 
arrondi montre la persistance de l'esprit du 
règne précédent. L'emploi des courbes n'était 
pas exclu dans le Louis XVI mais il ne servait 
qu’à corriger la sévérité des lignes droites. Le 
pied console (sur la photographie de gauche) en 
est un exemple. Les prix des chaises varient 
avec leur qualité, mais aussi avec leur quantité. 


vaut de nos jours entre 50.000 et 
100.000 francs. Ils n’ont certes pas 
tous profité des belles leçons de leurs 
aînés ; du moins ont-ils une qualité : 
la force et la solidité de leur jeunesse. 

Étant donné les dégâts que subissent 
les sièges que l’on utilise, il faut prendre 
garde en particulier à l’état de leurs 
pieds bien souvent entés, c’est-à-dire 
greffés en quelque sorte d’un pied 
moderne, ce qui lui enlève de la valeur. 
Les truquages également sont très cou- 
rants et parfois très difficiles à déceler 
car ils ont été faits à une époque ancienne 
où les ouvriers étaient de grande qualité 
et leurs procédés de fabrication copiés 
textuellement sur des meubles d'époque 
en utilisant des bois anciens. Un des 
truquages les plus courants et les plus 
difficiles à déceler, c’est la sur-décoration, 
c’est-à-dire le siège ancien, uni, redécoré 
par des sculpteurs sur bois aussi habiles 
que sans scrupules. 


COMMENT SE FIT LE SIÈGE LOUIS XVI. 


Le siège Louis XVI est un siège 
simple et architectural. C’est le premier 
exemple du meuble que l’on pourrait 
appeler « d’esprit moderne ». 

Après les débauches des courbes 
Louis XV et des larges et profonds 
canapés et chaises longues, le siège 
Louis XVI reste confortable, mais il 
n’est plus voluptueux. L’esprit moderne 
réside dans cette constitution architec- 
turale et simple dans l’utilisation des 
matériaux. Les boiseries et ornements 
qui écrasent le siège de la Régence et 
de Louis XV font place à une décoration 
très affinée et régulière. 

Et pourtant, à l’origine du siège 
Louis XVI, nous trouvons le dessinateur 
le plus fantaisiste et le plus anti-rationnel: 
Jean-Charles Delafosse. 

Delafosse a publié un recueil de sièges 
portant les noms les plus exotiques : 
ottomane, paphos (sophas), lit à la 
Polonaise, siège à la turque et couverts 


Les deux types de fauteuils fréquents sous 
Louis XVI sont le médaillon (attaché au pied 


- postérieur par deux courbes caractéristiques) 


et le dossier carré (un des modèles les plus 
sobres de l’époque). À qualité égale, les dossiers 
carrés sont plus prisés que les autres ; ils 
illustrent à merveille le grand principe qui 
régit tout le meuble Louis XVI : obtenir le 
maximum d’effet avec le minimum de moyen. 
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des ornements de la fantaisie la plus 
échevelée ; presque aucun de ces sièges 
n’a été exécuté et lorsque, parfois, 
comme il y a quelque temps à l’Hôtel 
des Ventes, on en trouve un, les 
marchands inhabitués à ces formes 
croient qu'il est étranger ; et pourtant 
c’est lui qui, vers 1760, a créé ce style 
dit « à la grecque », dont la forme était 
pleinement définie dès 1765, douze ans 
avant la mort du Bien-aimé. Ses orne- 
ments frénétiques ne sont plus construits 
sur des courbes mais sur des droites 
et la feuille de chicorée Louis XV 
est remplacée par la classique feuille 
d’acanthe. 

A la vérité, la forme curviligne du 
style Louis XV et celle du style Louis XVI 
ont continué jusqu’à la fin du siècle à 
cohabiter et les tableaux et estampes de 
la seconde moitié du xvime siècle 


L’harmonie des proportions doit être 
recherchée dans tous les sièges quelles que 
soient leurs formes. Ce dossier à lyre, est un 
modèle normal ; à ses côtés, le fauteuil 
paraît anormalement bas. Les fauteuils bas 
sont très rares, surtout lorsqu'ils gardent des 
lignes équilibrées comme ici. Le dossier en 
cabriolet (dossier incurvé) et l'originalité des 
cannelures sont autant de qualités à remarquer. 


Le confort joue un rôle primordial dans 
la valeur d’un siège. La bergère reproduite ici 
a été vendue en paire 420.000 fr. l’année 
dernière. Les bergères sont en fait les fauteuils 
club de l’époque ; la ligne gondole (courbe 
générale du dossier prolongée par les accotoirs) 
représente le maximum du confort Louis XVI. 


montrent les deux formules voisinant 
dans les ameublements les plus élégants ; 
les meubles d’époque Transition ont 
des pieds Louis XV et des dossiers 
Louis XVI ou vice versa Un des 
premiers qui adhérèrent à la nouvelle 
mode fut Jean-François de Neufforge, 
ornemaniste liégeois, travaillant à Paris 
qui, dès 1756, en son énorme Recueil 
élémentaire d’architecture eut l’audace 
de présenter un siège curviligne ortho- 
doxe sur des pieds droits à l’antique. 

Que doit le siège exactement à 
cette influence antique ? L’architecture 
antique était basée sur les lignes droites 
perpendiculaires, colonnes, et entable- 
ments. Or, c’est cette allure architec- 
turale que le siège doit à l’amour 
de l’antique ; et cette allure ne permet- 
tait pas de se livrer aux fantaisies 
permises à un ciseleur ou à un menuisier, 
elle demandait surtout de respecter la 
différenciation des diverses parties. Les 
cannelures du pied Louis XVI viennent 
de la colonne ; l’ornementation sculptée 
n’est plus faite de petits bouquets 
isolés mais de longues frises continues 
« à la grecque ». - 


CARACTÉRISTIQUES DU SIÈGE LOUIS XVI. 


D'abord quelques distinctions géné- 
rales ; les lignes du siège Louis XVI 
sont régulières ; ses formes (en contraste 
avec les formes agitées de la première 
moitié du xviIe siècle) sont devenues 
calmes et simplifiées ; en effet, on peut 
les réduire à une géométrie simple ; 
sièges ronds, trapézoïdaux ou violonés ; 
les dossiers en hotte ou à médaillon. 
L’ornementation de la ceinture et du 
dossier devient plus abondante et plus 


20 


variée que sous Louis XV. A la place des 
petits bouquets isolés on trouve mainte- 
nant des rangées de motifs répétés 
longeant la bordure du dossier et la 
ceinture du siège. 

Les. pieds du siège Louis XVI sont 
toujours droits et s’amincissent en allant 
vers le sol. Ils présentent très souvent 
des cannelures verticales, inspirées de la 
colonne antique. Parfois, ces cannelures 
sont en spirales. 

La ceinture présente un plan géo- 
métrique simple, cercle, trapèze ou fer- 
à-cheval. Ses raccordements avec les 


pieds sont marqués par des cubes 
agrémentés d’une rosace ou d’une 
marguerite. 


Le dossier prend le plus souvent la 
forme d’un médaillon rond'ou ovale, 
avec un nœud de ruban au sommet. 
Le dossier « à chapeau » se couronne 
d’un arc surbaissé, tandis que les 
montants sont rectilignes et se terminent 
en pommes de pin, en panaches ou en 
graines. Il y a aussi des dossiers carrés 
à côté de ces formes classiques. 

Les accotoirs sont en manchettes 
d’étoffe, en retrait, plus courts que 
l’avancée du siège. 

Une innovation importante : le siège 
à dossier ajouré. Le décor est alors une 
lyre, une gerbe ou une corbeille. 

Quelques formes de sièges : La bergère 
est un fauteuil ample mais à joues 


Le dossier ajouré donne lieu à des 
interprétations très variées. Le motif 
montré ici est la gerbe; le dossier « lyre » 
(photo du haut, à gauche) était spécialement 
conçu pour les salles de musique. Les sièges 
à dossier ajouré sont souvent en acajou, et 
recherchés pour composer des salles à manger. 


Même le détail du décor a son importance : 
la chaise et la bergère, reproduites ici, 
estampillées Henri Jacob — membre d’une des 
plus illustres familles d’ébéniste — faisaient 
partie d’un mobilier de salon doré qui s’est vendu 
1.400.000 francs à la Galerie Charpentier. Ce 
prix est justifié par la finesse du décor 
(rosaces, entrelacs, palmettes) qui annonce déjà 
le style Empire sans en avoir la solennité. 


Mais la rareté donne de la valeur aux 
sièges même lorsqu'ils sont isolés. Sur cette 
« voyeuse » (très tardive : les pieds antérieurs 
sont déjà incurvés comme sous le Consulat), le 
spectateur était agenouillé Un exemple de 
modèle isolé qui vaut cher est le fauteuil 
de bureau ; certains valent 150.000 francs. 


tapisserie de 


pleines, c’est-à-dire à bras non détachés, 
reliés à la ceinture par une garniture 
pleine. Le dossier est plus développé, 
le siège plus bas pour recevoir l’épais 
carreau ou coussin ; c'était le fauteuil- 
club de l’époque. . Deux oreilles en 
retour, en haut, la font pittoresquement 
dénommer «à confessionnal ». Les 
canapés, dont les variétés sont nom- 
breuses, sont ordinairement droits, 
parfois à médaillon. L’ottomane, de 
plan ellipsoïdal, a des joues pleines qui 
ne se distinguent pas du dossier. La 
ligne descendante continue qui les replie 
rappelle de face l’arc en fer-à-cheval, 
cher à l’architecture arabe. L’ottomane 
et sa forme sont le produit de la mode 
« à la turque » qui pendant une décade 
influença le mobilier et la «haute 
couture » de l’époque. Les duchesses 
sont des chaises-longues, d’une seule 
pièce ou scindées en deux ou trois 
parties. 


Les bois les plus utilisés : le hêtre, 
le noyer et l’acajou qui apparaît à cette 
époque. Les deux premiers étaient ordi- 
nairement peints dans les tons des 
tentures de la pièce, habituellement en 
gris ou en vert tendres mais souvent 
laissés au naturel. Les sièges de luxe 
étaient dorés. 


Le bois naturel ciré est un cas 
que l’on trouve le plus souvent dans 
les fauteuils de bureaux. 


Les étoffes employées pour recouvrir 
le siège Louis XVI étaient moins variées 
que celles des sièges Louis XV : la 
lisse de Beauvais ou 
d’Aubusson, à décor de bouquets ou 
de scènes champêtres ; la soie brochée 
lyonnaise pour les sièges d’apparat ; 
les velours côtelés ou rayés. Les sièges 
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d’acajou étaient recouverts de cuir 
ou cannés. 

Les grands fournisseurs de la Cour, 
Georges Jacob, Jean-Baptiste Sené, 
Tilliard, Jean-Baptiste Boulard étaient 
d’authentiques artistes, du goût le plus 
sûr, du savoir le plus solide, créant des 
chefs-d’œuvre d’équilibre, de sobriété, 
de finesse, tant qu’ils composaient 
librement, sans destination officielle et 
hors du contrôle des officiers de la 
Couronne. Mais quand ils travaillaient 
pour le palais, ils commettaient les 
pénibles ouvrages qu’exposent les musées 
et qui ne peuvent en être bannis en 
dépit de la leçon de mauvais goût 
qu’ils proposent. Une surabondance 
d’ornements inopportuns les écrase de 
son poids inutile. 

Ces pièces dont la valeur documentaire 
n’est pas en cause, ont pourtant un 
mérite : elles nous font saisir par 
contraste le principe de toute bonne 
décoration, qui est d’exprimer avec 
simplicité son programme et d’obtenir 
le maximum d'effet par le minimum 
de moyens. 

Cette leçon, le siège français de la 
formule Louis XVI la propose avec 
autorité, parce qu'il la pratique lui- 
même avec cette lumineuse raison dont 
Montesquieu disait qu’elle est « le plus 
parfait, le plus noble et le plus exquis 
des sens ». 


Georges Jacob est un des plus grands 
créateurs de l’époque. La paire de fauteuils 
reproduites ici a été vendue il y a quatre ans 
165.000 francs. C’est un modèle très pur. 
aussi bien dans les lignes que dans la déco- 
ration. L'emploi de l’acajou a fait son appa- 
rition dans l’ébénisterie française sous Louis XVI. 


Chaise basse d'époque Napoléon III en bois 
laqué noir, à dossier incurvé et ajouré à décor 
de fleurettes peintes et incrustées de nacre; 
la garniture est en tapisserie au point à motifs 
de fleurs. La paire de ces chaises a été payée 
27.000 francs à l'Hôtel Drouot le 25 janvier 
1952 au cours d’une vente dirigée par 
Me Ader, assisté de MM. Damidot et Lacoste. 


A droite : Fauteuil d’époque Consulat en 
bois sculpté, peint et doré; les accotoirs sont 
supportés par deux sphinx à têtes d'Égyp- 
tiennes; les pieds sont terminés par des griffes ; 
la garniture est en tapisserie de Beauvais. Ce 
fauteuil faisait partie d’un ensemble de quatre 
fauteuils, qui aurait été exécuté pour la Mal- 
maison, et qui a été présenté à la galerie Char- 
pentier le 7 décembre 1951, par M2 Étienne 
Ader, et MM. Damidot et Lacoste : les quatre 
sièges ont atteint la somme de 425.000 francs. 


Ci-dessus : Canapé à montants ar- 
rondis d’époque Louis XVI, portant 
l’estampille de Louis Dubois, présenté 
à New York chez Parke-Bernet et adjugé 
825$ lors dela vente du | | janvier 1952. 


Fauteuil à dossier gerbe d’époque 
fin Louis XVI, en bois peint gris; le 
décor est fait d’une simple moulure; les 
accotoirs sont de forme balustre, et les 
pieds à cannelures rudentées. Ce fauteuil 
était compris dans un mobilier de salon 
garni de velours, et composé de cinq 
chaises et trois fauteuils, qui s’est vendu 
340.000 fr. à l'Hôtel Drouot le 13 
février 1952 (ME Ader, et M. Dillée). 


À droite : Fauteuil à châssis d'époque 
Louis XVI en bois naturel; le dossier 
de forme médaillon et la ceinture sont 
sculptés en frise continue; la base des 
accotoirs est sculptée de feuilles 
d'acanthe. || faisait partie d’un ameu- 
slement de salon comprenant un canapé 
six fauteuils estampillés Boulart, 

1yé 725.000 francs à la galerie Char- 
pentier le 7 décembre 1951, Me Étienne 
Ader dirigeant la vente, assisté de 
MM. Damidot et Lacoste, experts. 


Les prix de ventes publiques sont les prix 
d’achat réels, tous frais de ventes compris. 
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A gauche : Grande armoire en 
chêne sculpté, travail de l’Alle- 
magne du sud vers 1540, ornée 
de panneaux à profils de personnages 
dans des médaillons alternant avec 
des motifs en « serviettes », vendue 
23.000 marks à Hambourg au cours 
de la vente dirigée par le D' Rudolf 
le 5 octobre 1951 (haut. : 2 m. 08). 


A droite : Secrétaire étroit à deux 
corps, d’époque Queen Anne, 
ayant obtenu 1.312 £ le 29 no- 
vembre 1951, à Londres, au cours 
d’une vente effectuée par Christie’s. 


Deux fauteuils du milieu du 
XVIIe siècle, garnis de tapis- !. ; RTS: CR À 
serie moderne au point d’après : sa 8 4 : ae 
les milles-fleurs à personnages ! LS MT trs 4 EPregeenss ps. 
du début du XVIe siècle, ven- Es EE 
dus à Cologne le 16 novembre > : 
1951 à la galerie Lempertz. 
Celui de gauche, en bois tourné 
a fait 750 marks, et l’autre, 
en bois torsadé, et pieds réunis 
par un croisillon, 1.000 marks. 


A gauche : Commode anglaise de 
la fin du XVIIIe siècle de l’ébéniste 
Sheraton, en placage de bois de rose, 
dont la paire a été vendue 1.155 £ à 
Londres (Christie’s, 18 octobre 1951). 


A droite : Bureau Chippendale en 
acajou, à deux corps, faisant partie 
de la collection Hearst, vendue les 
7 et 8 décembre chez Parke-Bernet 
à New-York et adjugé 2.500 5. 


Les prix de ventes publiques sont les prix 23 
d’achat réels, tous frais de ventes compris. 


Table-bureau d'époque Régence en bois de placage et ornements de bronze doré 
payée 545.000 francs à la Galerie Charpentier lors de la vente dirigée par Me Denis 
Baudoin et M. Bernard Dillée, le 10 décembre 1951 (largeur de la table : | m. 35). 


Coiffeuse d'époque Louis 
XV estampillée Levesque, 
à marqueterie de fleurs, 
achetée 280.000 francs à 
l'Hôtel Drouot, le 14 dé- 
cembre 1951. Commis- 
saire - priseur : ME M. 
Rheims ; expert : M. Dillée. 


Ci-dessous : Grande commode d'époque Louis XV à deux tiroirs sans traverse ; sa 
marqueterie offre au centre une réserve à décor de canal bordé de maisons, et 
de chaque côté des branchages fleuris. Ce meuble, coiffé d’un marbre, a trouvé 
acquéreur à 610.000 francs le 7 décembre 1951 à la galerie Charpentier, au cours 
de la vente dirigée par M£ Étienne Ader, avec MM. Damidot et Lacoste, experts. 


re Les prix de ventes publiques sont Les prix Y 
£a d’achat réels, tous frais de ventes compris. {\ 


Secrétaire à doucine d'époque Louis XV estampillé Roussel, 
en bois de placage marqueté de branchages fleuris et dessus de 
marbre, payé 725.000 francs à la galerie Charpentier le 7 dé- 
cembre 1951 (Me Ader, assisté de MM. Damidot et Lacoste). 


Secrétaire à doucine d'époque Régence ; il repose sur un 
piétement et non pas sur de petits pieds galbés ; sa marqueterie 
de fleurs, plus simple, estsoulignée d’encadrements et de motifs 
de bronze doré; la doucine est la moulure à courbe double qui 
surmonte le meuble à la hauteur du tiroir. Ce secrétaire est le 
meuble le plus cher qui s’est vendu cet hiver à Paris au 
cours d’une vente publique : 1.750.000 francs, à l'Hôtel 
Drouot, le 14 décembre, sous la direction de M2 Maurice 
Rheims, commissaire-priseur, assisté de M. Bernard Dillée. 
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Les prix de ventes publiques 
t les prix d’achat réels, 
ous frais de ventes compris. 


Petite table d'époque Louis 
XV estampillée Léonard Boudin, 
marquetée d’ustensiles (vases, 
cruches, tasses) ayant figuré à la 
vente David Warfield, effectuée 
à New-York chez Parke-Bernet, 
en décembre1951.Prix:1.700$. 


Ci-contre : Meuble-rafraîchissoir 
d’époque Louis XVI en placage 
d’acajou, acheté 510.000 francs à 
l'Hôtel Drouot le 13 février 1952;il 
est de forme ronde, sur quatre pieds 
à cannelures rudentées, et cerclé 
d’une galerie de cuivre ajouré; les 
accessoires (seaux et coupes) sont en 
métal argenté. Commissaire-priseur: 
Me Étienne Ader ; M. Dillée, expert. 


Ci-dessous : Grande desserte à 
coins arrondis d’époque Louis 
XVI portant l’estampille de Benne- 
man, vendue à la Galerie Char- 
pentier 360.000 francs le 10 dé- 
cembre 1951 par Me Denis-H. 
Baudoin; elle est en bois de placage 
avec encadrements de bronze doré, 
et repose sur de petits pieds gaines à 
sabots de bronze; le dessus de 
marbre est entouré d’une galerie de 
cuivre ajourée (expert : M. Dillée). 


Commode d’époque Louis XV à deux tiroirs sans traverse, en placage 
de bois de rose marqueté « en feuilles » et ornée de poignées, entrées 
de serrures et chutes en bronze doré. Figurant à la vente Reed Albee, en 
novembre dernier à New York, elle a été payée 975 $ chez Parke-Bernet. 


Petite armoire de la fin du XVIIIe siècle estampillée Canabas et payée 
à l'Hôtel Drouot 280.000 francs le 14 décembre 1951. Elle présente des 
encadrements de filets de cuivre de la plus grande sobriété; l'entrée de 
serrure est en forme d’écusson (M€ Maurice Rheims; expert : M. Dillée). 
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mé éclairage ones remet à la me un. 


luminaire en vogue il y a deux cents ans. 


Jusqu'au règne de Louis XIV, les appliques étaient en bois sculpté, très monumentales, 
comme ce grand mascaron qui mesure près d’un mètre de large. Ce sont des pièces de musée. La 


mode des appliques n’a pu s'imposer et s'étendre au cours du XVIIIe que grâce au bronze doré. 


ES appliques sont revenues en grande faveur dans la 
décoration moderne pour les mêmes raisons qui firent 
son succès au Xvii® : le goût des pièces intimes 

auxquelles elles conviennent particulièrement. Son véritable 
nom ancien est : bras de lumière ou encore bras de cheminée 
bien plus significatif puisqu’à l’époque les appliques figuraient 
surtout de part et d’autre des glaces, aux cheminées ou aux 
trumeaux. 

C’est grâce à l’une des plus heureuses trouvailles des 
bronziers du xvi® siècle qu’elles doivent cette faveur. 


Jusqu’alors, elles étaient en bois sculpté et assez monumentales. : 


Les mascarons de l’époque Louis XIV s’allègent sous la 
Régence et deviennent ces bras de lumières qui se modèlent 
au gré des modes du jour : la rocaille et le dissymétrique 
caractérisent le style Régence. Sous Louis XV le mouvement 
des appliques s’apaise ; le motif principal en est la volute 
parfois ajourée et déchiquetée. Les motifs qui s’y ajoutent le 
plus souvent sont au début les amours, les bustes empanachés, 
puis plus tard, les consoles et les fleurs. Vers la fin du règne 
la symétrie apparaît : elle atteindra avec l’ornementation 
Louis XVI la pureté la plus classique. Les appliques Louis XVI 
se font remarquer non seulement par leur symétrie mais encore 
par le naturalisme de leur composition, dont les sujets favoris 
sont ies guirlandes de fleurs et de fruits, les trophées, le 
carquois, l’urne (parfois surmontée de colombes), les nœuds de 
ruban, les cariatides sveltes. Toute la fantaisie des décorateurs 
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aurait fait 5.000 il y a encore quelques années. { *:2 40 


LE 


de l’époque a trouvé son reflet dans ces « bras de lumière ». 
Les appliques sont faites généralement en bronze. Sous 


‘Louis XVI le bronze est beaucoup plus .finement travaillé 


que sous Louis XV : il a perdu son grain un peu rugueux, 
et Gouthière (le bronzier par excellence de l’époque Louis XVI) 
en inventant la dorure au mat obtient des effets nouveaux. 
Les bronzes de luxe étaient dorés mais le plus ordinairement 
il n’y avait que peinture et vernis. Le cuivre aussi a été employé. 

Sous Louis XV, aux motifs de bronze se mêlent des fleurs 


de porcelaine de Sèvres ou de Saxe et, bien plus couramment 
encore, des pendeloques de cristal. Parfois même, la porcelaine 


est le motif principal de l’applique. 
Certains bronzes du xvi® siècle sont argentés mais la 


chose est assez rare pour les appliques. Très fréquent au 


contraire est le fer-blanc peint qui supporte toute une garniture 
. de fleurettes en céramique. 
On en fit beaucoup, et pour comble le bronze est, de tous 
les domaines de l’art, un de ceux où l’expertise se révèle la 


plus délicate. Nombreuses sont les bonnes appliques de 1880 


qui en soixante-dix ans ont eu le temps de prendre une honnête 


patine. La première chose à faire pour s’assurer de l’ancienneté 


est de regarder les vis dont le pas ancien, fait à la main, n’a pas 


la régularité du travail mécanique. Aussi les copies fidèles 
ont-elles vu monter leurs cotes ; il n’est pas rare de voir payer % 


aujourd’hui de 15 à 40.000 francs une paire d’appliques ae 


La perfection est atteinte sous Louis XVI. 
Du point de vue technique la svelte cariatide 
reproduite au centre en haut est typique de 
son époque : le modèle est de petite dimension. 


Le Louis XVI est avant jtout symétrie, 
le type d’applique classique comporte des 
bobèches à même hauteur, un montant (ou fût) 
droit, des motifs décoratifs tels que la frise, 
la draperie, le nœud de ruban, les guirlandes. 
Des modèles simples comme celui-ci peuvent être 
estimés 100.000 francs la paire, des modèles 
rares, 300.000 francs, des copies, 25.000. 


L'apparition des appliques en bronze doré date de 
la Régence. Leur rareté leur confère une grande valeur; 
celles de la collection Paulme se sont vendues en 1949 plus de 
600.000 francs. La paire, reproduite ici, est animée par la 
présence de singes, animaux exotiques par excellence de cette 
époque. Elles se distinguent, en général, par leur mouvement 
dissymétrique ; chaque bobèche même est d’un motiftrès différent. 


Aussi bien dans le choix des motifs que 
dans la ciselure, le Louis XVI se définit par la 
finesse de détail, ainsi qu’en témoigne le modèle 
orné d’une lyre, que l’on voit, en bas, au centre. 


Tandis que le Louis XV est très mouve- 
menté, les motifs se trouvaient fréquemment 
chargés de fleurettes en porcelaine ou de pende- 
loques en cristal. Les plus belles sont faites uni- 
quement de volutes ajourées et ciselées; le 
bronze en est parfois rugueux, mais leur nombre 
assez réduit fait augmenter leur valeur. Elles 
valent souvent le double des appliques Louis XVI. 


Ci-contre : Statue équestre de Louis XIV en 
bronze patiné sur socle d’écaille rouge, datant de 
la fin du XVII siècle, vendue 85.000 francs par 
Me Baudoin et présentée à la galerie Charpentier le 
10 décembre 1951 par M. Dillée (haut. : 65 cm.). 


A droite : Pendule en bronze doré et marbre 
blanc d'époque Louis XVI, à sujet d'amour et de 
colombes, présentée à la Galerie Georges Giroux, 
de Bruxelles, par M. Georges Willems, expert, et 
poussée à 2 1.000 francs belges le 23 novembre 1951. 
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Ci-dessus : Détail du paravent en laque de 
Coromandel du XVIIe siècie (trois feuilles sur 
douze) p2yé 820.000 francs à la Galerie Charpentier 
l& 10 décembre 1951. Il représentait, sur une 
hauteur de 2 m. 68, une scène de personnages dans 
un parc (M® Denis Baudoin et MM. Portier, experts). 


Les prix de ventes 
publiques sont ‘les prix 
d’achat réels, tous frais 
de ventes compris. 


Surtout de table en 
bronze doré de Tho- 
mire, datant du début 
du XIXe siècle, payé 
265.000 fr. le 13 février 
1952 à l'Hôtel Drouot 
au cours d’une vente 
dirigée par Me Étienne 
Ader, assisté de M. Dillée. 


Ci-dessous : Important service à thé avec samovar en argent doré et émail, travail 
de l’orfèvre russe Carl Fabergé, vendu 997 £ à Londres le 15 octobre 1951, chez Christie's. 
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1 


LES ANIMAUX 


DANS 


L'ART CÉRAMIQUE 


CHINOIS 


Comment en apprécier les qualités et en connaître 
la signification, l’époque et la valeur 


’ANIMAL est un excellent thème 
décoratif et la céramique chi- 
noise extrêmement appréciée. 

L'animal en céramique chinoise est 
donc un des objets d’art les plus 
recherchés qui soient. C’est bien l’objet 
d’art idéal pour placer dans une vitrine, 
sur une cheminée ou sur une console. 
Il a une personnalité, il rayonne, il 
anime toute la décoration d’une pièce 
bien davantage qu’une simple rangée 
d’assiettes. Quelques pièces de choix 
valent toujours mieux qu’une accumu- 
lation de bibelots. Tout ce que l’on 
trouve en fait d’animaux chinois est 
d’ailleurs pièce de choix. Il n’y a pas de 
modèles courants d’une qualité moyenne 


qui alimentent un marché régulier. 
Seuls passent de temps à autre quelques 
chefs-d’œuvre, une vingtaine par an 
peut-être à l’Hôtel des ventes de Paris, 
et cette rareté est une autre raison de 
leur prestige. 

Leur valeur commerciale s’en ressent : 
pas de marché régulier, donc pas de 


Les chiens de F6, de chaque côté du titre, 
sont des animaux fabuleux. Ils peuvent valoir 
quinze cent mille francs, quand ils réunissent 
comme ici la beauté de l'exécution, un parfait 
état de conservation, une couleur rare: le jaune, 
et une date qui les situe à l'apogée de la céra- 
mique chinoise : le règne K’ang-hi 1662-1722, 
(hauteur 40 cm.), Pour fixer la date, l'orne- 
mentation du socle est une précieuse indication, 
les autres critères étant la matière utilisée, le 
style général et la prédominance de certaines 
couleurs. Les chiens de Fo protègent les temples 
et les autels familiaux contre les esprits 
mauvais animaux fabuleux et animaux 
réels ont tous une signification religieuse. 


Animaux-types de la haute époque (du 
Ile s. avant J.-C. au X® s. de notre ère), le cheval 
et le chameau furent payés par des amateurs le 
premier (hauteur 46 cm.) 42.000 francs en 1950 
et le second (hauteur 83 cm.) 76.000 francs en 
1948. Le chameau vaudrait davantage aujour- 
d'hui; l’un et l’autre sont de l’époque T’ang 
(618-907). Pour comprendre la différence de 
prix, il faut considérer la pose beaucoup plus 
belle du chameau, ses détails de sculpture plus 


poussés et ses émaux vifs. Au cours de la haute 


époque, les Chinois connaissaient la terre cuite 
(cheval) et la terre vernissée (chameau). Leurs 
œuvres sont encore frustes, mais vigoureuses et 
sont très appréciées dans une décoration mo- 
derne, car elles offrent une grande parenté 
avec les conceptions artistiques actuelles. 


29 


cotes fixes. Les prix que nous indiquons 
en regard des illustrations sont à 
interpréter dans ce sens ; chaque 
trouvaille étant un cas d’espèce, on 
ne saurait se baser sur le jeu des ana- 
logies. Les plus recherchés sont peut- 
être les oiseaux polychromes du 
xvuIe siècle. Le prix de trois millions 
atteint l’année dernière par une paire de 
ces oiseaux est un maximum que peu- 
vent seuls dépasser quelques rares vases 
à fond noir. Les acheteurs s’orientent 
aussi vers les genres qui s’accordent le 
mieux avec le décor moderne, c’est-à-dire 
les porcelaines monochromes et les 
objets de haute époque. On cherche enfin 
les animaux montés sur des socles de 


bronze du xvue siècle, pour les placer 
dans cadre de cette époque. Outre 
ces préférences, les éléments qui par- 
ticipent à l’évaluation d’un prix sont : 
la beauté artistique intrinsèque, la finesse 
ou la vigueur de l’exécution, l’époque, 
l’état de conservation, la matière em- 
ployée, enfin différents facteurs acces- 
soires de rareté comme la présence de 
certaines couleurs exceptionnelles (le 
jaune, le noir). 


Les animaux que l’on peut rencontrer 
sont de deux sortes, les uns réels et 
les autres fabuleux. Ces derniers semblent 
d’abord étranges mais l’on se familiarise 
vite avec eux. Leurs représentations 
sont demeurées presque identiques à 
travers les siècles, fixées par des rites 
religieux. Le plus important des animaux 
fabuleux est le dragon : il a les cornes 
du cerf, la tête du chameau et les griffes 
du vautour. A cinq griffes, il est l’insigne 
de l’empereur, à quatre, celui des 
princes. Ceci est important pour dis- 
tinguer un dragon chinois d’un dragon 
japonais qui n’a jamais plus de trois 
griffes. Les nobles et les lettrés chinois 
avaient aussi le droit d’arborer une sorte 
de dragon à trois griffes, le mang, mais 
celui-ci ressemble bien davantage à un 
saurlen. 

Le Ki-lin a une tête de dragon ; son 
corps est recouvert d’écailles et ses 
membres se terminent par des sabots 
fendus. Le fong-hoang est un- composé 


de faisan pour la partie supérieure et de 
paon pour les plumes de la queue. 
Dans la décoration des vases il est 
souvent entouré de flammes trilobées, 


qui}le rapprochent de ñotre phénix. 

Les chiens de F6 ont été très couram- 
ment reproduits. Leur abondance s’ex- 
plique aisément par leur rôle. Ils proté- 


Paire d’oiseaux polychromes du XVII, 
époque K'ien-Long (1736-1795) famille rose, 
qui fut payée un peu plus de trois millions en 
mai 1951 (hauteur 40 cm.). De tels oiseaux sont 
les plus rares et les plus recherchés des animaux 
chinois; on ne peut guère en espérer à moins de 
500.000 francs. Six siècles d'expérience ont 
abouti au XVIIIe à la perfection et à une maîtrise 
absolue dans l'emploi des couleurs que recher- 
chent vainement les imitateurs d’aujourd’hui. 


geaient les sanctuaires — il y en avait 
donc autant que de pagodes et d’autels 
familiaux. Ce rôle justifie aussi les 
supports de certains d’entre-eux, destinés 
à recevoir des baguettes d’encens. Ces 
chiens de Fô sont plutôt des lions ; 
ils en ont la crinière, la queue touffue, 
les griffes ; ils ont de plus une rangée 
d’écailles dorsales (dorsales seulement 
et non sur tout le corps comme le 
ki-lin). Ils vont par paires et se font 
vis-à-vis, la femelle accompagnée de 
ses petits et le mâle tenant une boule 
sacrée. Certains, immenses, figurent aux 
portes des temples ; les petits spécimens 
proviennent des autels familiaux. 


Les animaux réels n’offrent pas de 
difficulté d’identification. Pour expliquer 
le choix de ceux qui paraissent le plus 
souvent, il faut avoir égard à leur sens 
religieux. Ainsi le cheval et le chameau 
sont-ils les animaux-types de la haute 
époque car la coutume de ce temps 
voulait que l’on enterrât ces bêtes avec 


Le singe porte les fruits qu'il offrit à 
Bouddha. Des traditions religieuses fixent ainsi 
pour chaque animal des attitudes particulières 
qui ont assez peu changé à travers les siècles. En 
connaître le répertoire est indispensable pour 
authentifier une pièce car les manufactures euro- 
péennes les ont très librement interprétées. 


le mort, au moins pour un chef, afin 
de lui faciliter son dernier voyage. 
Primitivement, on mettait un cheval 
vivant, puis ce fut une statuette. Plus 
tard, les animaux en céramique servirent 
aux innombrables cadeaux que se font 
les Chinois. Chaque animal étant un 
symbole — et même une personnifica- 
tion agissante — il est tout naturel de 
rencontrer le plus souvent ceux qui 
étaient des symboles heureux : symboles 
de la longévité, lièvre, grue, cigogne, 
carpe, tortue ; de la fidélité conjugale, 
oie, canard ; de la beauté, faisan. 
Le coq est très fréquent, il représente la 
vie, la lumière. Il est bon enfin de ne pas 
séparer un groupe de cinq chauves- 
souris ; réunies à dessein, elles ras- 
semblent les cinq félicités du bonheur 
parfait : longévité, tranquilité, richesse, 
amour de la vertu, mort heureuse. 

Les animaux .sont souvent montrés 
en compagnie des dieux ou des plantes 
ayant la même signification, tel le 
hing-tche, sorte de champignon, pour la 
longévité. Toutes leurs attitudes obéissent 
comme leurs symboles, à des règles 
immuables qui ont peu varié avec 
les siècles. 


Connaître ces associations et ces atti- 
tudes est indispensable pour éliminer 
de nombreuses copies, car les copistes 
européens ne s’en sont pas toujours 
souciés, croyant faire plus parfait en 
faisant plus varié. Il est malheureusement 
impossible de les décrire ici une par une, 
même succinctement : seul l’examen 
fréquent des objets ou de leurs repro- 
ductions peut apprendre à distinguer 
ce qui est chinois de ce qui est interprété 
dans les attitudes. 


Les socles sont nus, décorés d’orne- 
ments classiques, ou figurent un rocher. 


Au xvie siècle en Europe, on prit 
l’habitude de monter les animaux sur 
des socles de bronze traités selon la 
mode du jour, rocaille ou Louis XVI. 
Ce socle peut être conservé si l’animal 
doit se placer dans un ensemble du 
xvIne siècle. 

Un socle tout particulier est celui qui 
se présente comme un demi-cylindre 
horizontal : la tuile faîtière, surmontée 
d’une figurine. Sa mode est répandue 
sous les Ming (xIve-xvI® siècles) pour 
l’agrément des toits et des murs. La 
matière en est dure (du grès émaillé), 
les couleurs contrastées, soit vert et 
jaune, soit aubergine et bleu. On y 
trouve principalement des cavaliers, des 
poissons, des oiseaux, des chevaux 
et des personnages. Leur prix est 
abordable : de 30 à 80.000 francs pour 
une belle paire, mais on peut obtenir 
pour 15 à 20.000 francs une tuile 
isolée. 


Les matières employées aux différentes 
époques sont évidemment les mêmes 
pour les animaux que pour les vases 
et autres pièces de céramique classique. 
Rappelons-les brièvement. La terre cuite 
et la terre vernissée révèlent la haute 
époque. Ce sont des matières encore 
frustes et fragiles ; le vernis transparent 
n'autorise que des couleurs plus foncées 
que la terre. Découvertes sans doute 
sous les Han, au début de notre ère, 
ces matières ne seront plus employées 
pour les objets d’art courants lorsque 
sous les Song, vers le xI® siècle, naîtra le 
grès émaillé. Celui-ci contient plus de 
silice que la terre vernissée, il est cuit 
à bien plus haute température et acquiert 
ainsi plus de solidité. Sa fabrication 
s’est maintenue jusqu’à nos jours. Les 
animaux sont pourtant le plus souvent 


Des plantes et des dieux accompagnent 
parfois les animaux dont les rapproche un sym- 
bole commun. Les animaux mâchent souvent, 
comme cet axis (sorte de cerf) le « ling-tché », 
le champignon qui procure la longévité. Les 
symboles heureux étaient choisis pour les 
nombreux cadeaux que se faisaient les Chinois. 


en porcelaine, faite d'argile siliceuse 
aux multiples formules à base de kaolin, 
dont les premiers essais remontent 
également aux Song. Elle ne fut 
véritablement de la porcelaine fine 
(comme nous l’entendons) que vers le 
xve siècle. 

L’étude approfondie de ces matières 
donne les premiers éléments qui per- 
mettent de dater une œuvre. Ainsi, les 
blancs de Chine antiques étaient moulés 
et non tournés. L'intérieur en est donc 
rugueux, inégal en épaisseur et garde la 
trace des doigts de l’ouvrier qui applique 
la pâte sur le moule ; sur la pièce 
elle-même, on voit les raccords des 
différentes parties moulées séparément. 
La détermination d’une date n’est pas 
toujours aussi facile. Cinq couleurs 
fondamentales forment toute la palette 
chinoise : le bleu, le rouge, le vert, le 
violet et le jaune. Mais la variété 
physico-chimique de ces couleurs et 
leur traitement au feu donnent une 
infinité de nuances. Connaître ces 


Paire de coqs « blancs de Chine », d'époque 
K'ien-Long, bon exemple de paire moyenne qui 
vaut aux alentours de 250.000 francs (hauteur 
40 cm.). Des coqs polychromes de la même 
époque vaudraient davantage. Les céramiques mo- 
nochromes sont cependant très recherchées pour 
être jointes au décor moderne. Elles doivent être 
groupées par vitrines d’une seule couleur, la 
préférence allant aux « blancs de Chine », aux 
rouges nuance corail et aux bleus turquoise. 
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nuances et la prédominance des unes 
ou des autres à des époques déterminées 
est une œuvre de longue haleine qu'il 
n’est pas question de pouvoir résumer ici. 
Deux cas cependant sont nets, désignés 
sous les noms de famille verte et famille 
rose. De ces deux teintes, si caracté- 
ristiques qu'il suffit de les avoir vues 
une fois, la première prédomine au 
cours du règne de K’ang-hi (1662-1722) ; 
la seconde au milieu du xvie siècle 
et particulièrement sous le règne de 
K’ien Long (1736-1795). Leur connais- 
sance peut être utile dans l’examen 
des animaux bien que ceux-ci ne 
reçoivent pas les ornements tradi- 
tionnels de la décoration d’une 
assiette ou d’un vase. Seuls les socles 
peuvent en être pourvus ; c’est alors une 
indication précieuse. 


Beaucoup de pièces comportent des 
marques. Ce n’est pas le cas malheureu- 
sement pour les animaux. En l’absence 
de tout signe précis, c’est une question 
de style général qui peut permettre de 
dater. Les plus anciens sont frustes 
et vigoureux, les plus récents fins et 
délicats, ceci valant aussi bien pour la 
technique du céramiste que pour le 
style du décorateur. Cette finesse s’est 
finalement affadie, en grande partie 
d’ailleurs sous l’influence des com- 
mandes européennes qui affluèrent à 
partir du xvime siècle. Les couleurs 
émaillées, faisant relief, furent mal 
posées ; leur jointure, grossière au lieu 
de mourir insensiblement. Finalement, 
pour aller plus vite, le décor fut simple- 
ment peint sous la couverte. Les couleurs 
n’ont plus alors aucune épaisseur. Les 
ateliers spécialisés dans l’exportation 
intensive ne pouvaient conserver des 
traditions autrefois animées d’un souffle 


religieux. Les Chinois à partir du 
xIx® siècle ne firent plus guère que 
recopier leurs modèles passés. 


Les Chinois s'étaient toujours plus 
ou moins copiés en même temps qu'ils 
créaient du nouveau, ceci pour répondre 
à tous les goûts. C’est pourquoi la 
détermination d’une date est toujours 
difficile. Mais la chose alla plus loin, 
et de simple prolongation de mode 
devint faux caractérisé. Ces autoplagiats 
sont naturellement les moins discer- 
nables pour un amateur moyen. Quel- 
quefois c’est sa trop belle qualité qui 
confond une pièce attribuée à une 
époque archaïque. L’argument contraire 
joue contre les pastiches faits en 
série au xix® siècle. Les Japonais ont 
aussi copié les Chinois; ils n’ont connu 
la porcelaine qu’au début du xvrne siècle 
mais pratiquaient le grès de temps 
immémorial. Il est très difficile en 
particulier de distinguer les grès de 
Yi-Hsing et de Boccaro du xvime siècle 
(qui représentent souvent des cailles, 
des canards, des aïgles et des faucons) 
des copies japonaises faites au xIx® siècle. 


Les pièces japonaises se reconnaissent 
aux aspérités que montre leur revers : 


traces des « pernettes » qui séparent 
ces pièces de la sole des fours et qui 
n'existent pas dans la céramique chinoise. 
Ces aspérités sont des cercles de quatre 
ou cinq millimètres de diamètre ; il y 
en a trois ou cinq, disposées de façon 
plus ou moins symétrique. 


Le véritable faux en Europe commence 
avec la surdécoration qui ajoute, suivant 
la demande, des enjolivements à la 
décoration originale. L’une des plus 
anodines consiste à colorer de rouge 
la crête d’un coq blanc. L’émail conve- 
nablement recuit ne peut faire naître 
aucun soupçon. Avant que fut éveillée 
la méfiance des amateurs une technique 
plus rudimentaire suffisait. Une épingle 
est alors l’instrument précieux qui permet 
de déceler les inégalités de l’émail. 
Parfois même les additions ne sont que 
peintes à froid et s’égratignent sous 
l’épingle. 

En Europe les animaux jouirent très 
vite de la faveur générale, ils furent 
imités par toutes les grandes manufactures 
de porcelaine, Saxe, Dresde, en Angle- 
terre, à Sèvres. Ces imitations ne nous 
intéressent pas, ce sont d’honnêtes 
imitations qui portent les marques ordi- 
naires des manufactures d’où elles sont 
sorties. Pas de confusion possible donc 
avec les véritables Chine d’origine. 


D'ailleurs ces animaux ont presque 
toujours des poses européanisées qui 
ne correspondent pas aux attitudes 
traditionnelles chinoises. Au xx, il faut 
citer les copies de Samson, elles aussi 
honnêtement marquées de deux S entre- 
croisées. Celles-là sont si habiles qu’un 
coup de meule moins honnête les trans- 
forme souvent par la suite en authen- 
tiques produits chinois. 


Les imitations modernes (qui ne sont 
pas nécessairement des faux) n’ont pas 
de signe particulier, mais les ont tous 
à des degrés divers. Leur infériorité 
apparaît surtout quand on prend soin 
de les regarder à la lumière du jour, 
loin de tout éclat emprunté : couleurs 
ternes, pâte épaisse, mauvaise jointure 
des couleurs déterminant un flou de 
mauvais aloi qui n’a rien de commun 
avec « l’irisation » des pièces anciennes. 
Tous ces caractères n’ont évidemment 
rien d’absolu et apparaissent d’autant 
mieux que l’on est plus familiarisé avec 
les objets authentiques. Inversement, 
l’amateur de goût ne connaissant comme 
animaux «chinois » que les copies 
offertes par les grands magasins, demeure 
confondu le jour où, au hasard d’un 
salon, il se trouve face à face avec un 
authentique specimen de l’art de la 
Chine antique. 


Trois chiens peuvent former un groupe amusant. Les oiseaux forment des vitrines étincelantes. Les catégories 
sont très diverses. La plus accessible est la tuile faîtière chargée d’un animal, d'époque Ming (XIVe-XVIE) en grès 
émaillé, surtout vert et jaune. Une paire vaut de 30 à 80.000 francs mais on peut avoir pour 15 à 20.000 francs 
une tuile isolée. Sinon, il faut compter au moins 30.000 francs pour un animal. Quels que soient leur valeur, leur épo- 
que, leur sujet, les animaux en céramique chinoise ne sont jamais insignifiants, ils ont tous une personnalité vivante, 
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Assiette en faïence de Meil- 
lonas considérée comme la plus 
belle assiette connue de cette 
fabrique acquise pour 375.000 
francs par le Musée de Sèvres. 


Les prix de ventes publiques sont 
les prix d’achat réels, tous frais 
de ventes compris. 


Paire de bouquetières en porcelaine 
de Vincennes, en forme d’éventails à 
décor d’enfants peints par Vieillard, qui 
ont trouvé preneur à 387.000 francs 
lors de la vente de la collection 
A. Chevet, dispersée à l'Hôtel Drouot 
les 5 et 6 novembre 1951 par ME Paul 
Pescheteau, assisté de MM. Vander- 
meersch, experts. Toutes les pièces 
reproduites dans cette page proviennent 
de cette fameuse collection composée de 
pièces absolument intactes, dont le 
produit s’est élevé à vingt-cinq millions. 


Terrine en forme de canard, en faïence de Sceaux, 
avec son présentoir, décor polychrome au naturel, 
achetée 473.000 francs par un grand collectionneur. 


De chaque côté du canard : Paire de statuettes en 
faïence de Niderwiller, à décor polychrome. Ces 
deux statuettes représentant une bergère et un berger 
peuvent être considérées comme étant les plus belles 
de cette manufacture; leur prix: 365.000 francs. 


Bouillon et son présentoir en porcelaine de 
Sèvres fond vert, décorés à réserves d'animaux 
d’après Oudry, payés 485.000 fr. à la vente Chevet. 
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Assiette en faïence de Mous- 
tiers, décorée au marli de neuf 
médaillons à bustes de person- 
nages, : 365.000 fr. On ne con- 
naît que 5 assiettes avec ce décor. 


Terrine en porcelaine anglaise de 
Chelsea représentant un lapin mangeant 
une feuille de chou, adjugée 1.050 £ à 
Londres, le 23 octobre 1951 (Sotheby). 


Les prix de ventes publiques sont les prix 
d’achat réels, tous frais de ventes compris. 


Quelques pièces du service en porcelaine de Chine d'époque Kien-Long (1736-1796) 
comprenant 247 pièces décorées de motifs floraux et d’armoiries européennes 
vendu au total 1.260 Æ£ à Londres le 29 novembre 1951, chez Christie’s. 


Ci-contre : Groupe en porcelaine de Tournai représentant deux enfants et un 
chien au pied d’un arbre, vendu 260 £ chez Sotheby à Londres (13 novembre1951). 


rex 


Ci-dessous : Deux théières en porcelaine de Saxe du XVIII® siècle, montées 
sur des socles à rocailles en bronze doré d'époque Louis XV; elles représentent 
deux modèles de Kaendler : une poule avec ses huit poussins, et un coq, décorés 
au naturel. Présentées chez Christie’s, elles ont atteint 577 £ (13 décembre 1951). 


Cheval carapaçonné en poterie chinoise 
d'époque Tang (618-907) ayant figuré dans 
la vente de la Galerie G. Giroux du 
21 nov. 1 951, à Bruxelles: 26.500 frs belges. 
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Les tapisseries gothiques étaient purement ornementales, elles obéissaient aux mêmes principes 
que le vitrail et ne confinaient pas au tableau. Le fond de fleurettes (comme sur cette scène de la vie 
féodale, des premières années du XVI£ siècle) est caractéristique aux ateliers flamands et français, mais 
— de même que l’on ignore encore l’origine et la signification exactes de « La dame à la licorne » — ilest 
difficile de déterminer le lieu précis de leur fabrication. Celle-ci a été vue en ventes publiques, lors de 
la collection G. Dormeuil en 1949, et s’est vendue deux millions. Les tapisseries gothiques sont très 
rares, surtout en bon état, et leurs prix rivalisent avec les meilleures productions du XVIIIe siècle, 


LE MARCHÉ DE LA TAPISSERIE 


La tapisserie est à son niveau le plus bas. Elle offre d'immenses 
ressources dans la décoration, même des petits appartements. 


A tapisserie est un objet d’art 
périmé, prétendent volontiers ses 
détracteurs. Cette affirmation 

n’est pas justifiée par les faits. C’est la 
dimension des appartements modernes 
qui régit en quelque sorte le marché de 
la tapisserie. 

Une hauteur de trois mètres était 
normale pour le tapissier d’autrefois qui 
tissait son sujet pour les grandes 
demeures. Aujourd’hui, placer une tapis- 
serie est un grave problème, et la plupart 
des amateurs en sont réduits à rechercher 
des formats accessibles. C’est pourquoi 
les tapisseries «en longueur » sont 
actuellement préférées à toutes les autres; 
c’est aussi pour cela qu’elles se vendent 
plus aisément — donc plus cher. Les 
productions modernes traduisent les 
mêmes préoccupations, et l’on peut 


voir assez couramment des petites 
« Aubussons » modernes, inspirées de 
pastorales de Boucher, se vendre plus 
cher que des tapisseries flamandes du 
xvie siècle jugées trop encombrantes. 
Pourquoi donc ne pas tirer parti en ce 
moment du marché décadent de la tapis- 
serie? Les ressources en sont multiples, 
comme on va le voir. 

Procédons d’abord au classement des 
tapisseries par catégories de prix. On peut 
trouver. parfois à l'Hôtel des Ventes 
des tapisseries pour 50.000 francs, et en 
allant jusqu’à 100 ou 120.000 francs 
(avec les frais), on peut emporter une 
verdure certifiée du xvi® ou du 
xvuie siècle. Pour la même dépense, et 
sans plus de mal, on peut obtenir un 
panneau peuplé de grands personnages 
de la mythologie. Dans la catégorie 
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supérieure on doit déjà parler de « belles 
tapisseries » : sujets plus agréables et 
coloris plus variés que la gamme trop 
fréquente des bleu-vert-jaune ; fixons le 
prix de ces tapisseries de 150.000 à 
400.000 francs. Au-dessus — mettons de 
500 à 800.000 francs n'importe quel 
expert vous dira qu’il s’agit d’une pièce 
importante, qu’elle vienne de Beauvais, 
d’Aubusson, de Bruxelles, de Saint- 
Pétersbourg, ou tout simplement de 
Paris. Finalement, le million est une 
enchère exceptionnelle, ce qui ne veut pas 
dire qu’elle n’est jamais atteinte, bien au 
contraire. La valeur de ces tapisseries est 
en fonction directe de leur rareté ; en fait, 
depuis 1940 — bien que l’on ait pu voir 
en ventes publiques des tapisseries mille- 
fleurs des premières années du xvI® siècle 
et quelques-uns des plus célèbres cartons 


du XVIIe — aucune tapisserie n’a trouvé 
preneur à plus de trois millions. En règle 
générale, l’intérêt du sujet, son coloris 
plus ou moins frais justifient la valeur 
qu’on attache à une tapisserie, avec la 
qualité de son point et son état de 
conversation. 

Mais la tapisserie est-elle un bon place- 
ment ? Son prix actuel est dérisoire si on 
établit la comparaison avec les tarifs 
d’avant-guerre. En 1926, l’« Opérateur, 
ou La curiosité », de la manufacture 
royale de Beauvais s’est vendu 1.652.000 
francs, prix largement dépassé d’ailleurs 
par un panneau des Gobelins d’après 
Coypel, « La noce d’Angélique » (4 m. x 
7 m., une réplique existe au musée du 
Louvre) qui obtint à la vente de lord 
Michelham 19.950 livres sterling, c’est-à- 
dire 2.765.000 fr. de l’époque. Voilà pour 
les tapisseries du meilleur monde. L’anti- 
quaire qui a stocké avant-guerre n’a 


Mais certains motifs ne sont pas parti- 
culièrement muraux, ce qui est le cas 
notamment des « chancelleries ». La chancellerie 
que nous reproduisons, d’origine lombardo- 
vénitienne, a été payée tout dernièrement 
85.000 francs à Nice. Les -tapisseries, ornées 
‘d'armoiries, étaient offertes par les souverains 
aux Chanceliers lors de leur entrée en charge — 
(en France, leur fond était fleurdelisé). Elles 
étaient utilisées parfois en tapis de pied; leurs 
motifs plus synthétisés en rappellent le décor. 


L'époque de la Renaissance 
introduit le goût du tableau 
dans la tapisserie; mythologie et 
récits historiques sont les sources 
d'inspiration les plus fécondes dont 
on voit ici une scène de la vie 
d'Alexandre, tissée à Bruxelles au 
XVIe siècle. L'histoire de la vie 
d'Alexandre était racontée en une 
suite de six grandes tentures. Les 
suites sont rarement complètes de 
nos jours et ne trouveraient d’ail- 
leurs que peu d’acquéreurs (celle-ci 
faisait partie d’un ensemble de quatre, 
vendu à Bruxelles 187.000 fr. belges). 
Les tapisseries à personnages sont 
souvent trop grandes et difficiles à 
placer; il n’est guère possible d’en 
réduire les dimensions bien que le 
sujet soit toujours tranché par 
l'encadrement, aussi bien sur un 
personnage que sur une draperie, 
un arbre ou un animal. Les bordures 
Renaissance sont très riches, très 
architecturées. Une tapisserie privée 
de sa bordure (sauf jusqu’au 
XVE siècle où elle n'existait pas) est 
incomplète, et toujours dépréciée. 


Bien que les « verdures » 
aient toujours existé, elles étaient 
considérées autrefois comme un 
genre mineur. Une verdure se trou- 
ve couramment entre 80.000 et 
200.000 suivant son époque (celles 
de la fin du XVIE en sous-bois, sont 
très recherchées), son sujet (les 
moins monotones sont les Pille- 
ment, à décor « fabriqués » et 
animés de volatiles, voir ci-contre), 
et ses dimensions (les sujets en lon- 
gueur se placent plus facilement 
que les panneaux en hauteur). Du 
XVIe au XVII, elles étaient d’un 
prix peu élevé; mais pour com- 
prendre la tapisserie ancienne, il 
importe de ne pas la séparer des 
fêtes qu’elle accompagnait. Aujour- 
d’hui, elle n’a plus qu'un rôle 
décoratif d'intérieur, et les verdures 
valent aussi cher, sinon plus, que les 
« histoires » de qualité similaire. Si 
l'acheteur moderne est limité par 
les mesures ji’ doit également faire 
attention à deux qualités primor- 
diales : la bonne conservation des 
coloris et la solidité de la texture. 


sûrement pas fait une opération fruc- 
tueuse : il ne faisait alors aucun effort 
pour acheter un salon doré Louis XV 
en Aubusson (pas d’époque) 2.500 francs, 
une commode tombeau Louis XV 
(d'époque) 3.000 fr., et une « verdure » 
ancienne 15.000 francs. II demande main- 
tenant 100.000 francs pour son salon, 
125.000 pour sa commode, et se contente 
de 100.000 pour sa tapisserie. 

Il n’y a aucune raison de se montrer 
aussi indifférent à l’égard de la tapisserie. 
Le prix de revient de la tapisserie 
moderne, composée avec une gamme 
restreinte, est de l’ordre de 60.000 francs 
le mètre carré (son prix de vente est 
forcément plus élevé) ; mais il existe 
un public différent pour chacune de ces 
esthétiques, et l’on ne peut pas parler 
de concurrence. Tout au plus, la Renais- 
sance de la tapisserie moderne, avec 
Lurçat, Saint-Saens, Coutaud, etc., 
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En fait, chaque centimètre de tapisserie 
est d’un attrait très condensé : grâce à cette 
obligation du tapissier (qui devait éviter les 
« trous » des tons unis) certains fragments 
offrent des effets décoratifs très complets et 
peuvent être utilisés avantageusement. Ce 
paravent constitué avec des encadrements 
Renaissance italienne, en est un exemple. Grâce 
au procédé de la « rentraiture », les tapisseries 
se prêtent facilement aux réparations et aux 
transformations, souvent utiles au décorateur. 
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pourra-t-elle aider à un renouveau 
général de cet art. 

La solution est donc entre les mains 
du décorateur. II ne peut évidemment pas 
agrandir les surfaces murales d’un appar- 
tement, mais les utiliser à meilleur escient. 
L’exigence d’avoir des murs clairs et la 
conviction que les tableaux sont des 
valeurs de placement plus sûrs sont 
d’autres arguments qui peuvent être 
réfutés facilement. Voyons, par contre, 
quelles sont les possibilités de la restau- 
ration en matière de tapisserie. Seuls des 
spécialistes peuvent se lancer sans risques 
dans ces travaux délicats dont l’opération 
de base est la « rentraiture ». Grâce à 
cette technique la texture et les points 
sont littéralement renchaïnés. Le prix de 
ces réparations peut varier de 10.000 à 
100.000 francs, et même davantage : tout 
dépend de la multiplicité des tons 
employés, et bien entendu de la surface à 
réparer. Si l’on peut réparer les tapis- 
series, on peut aussi les transformer : 
mettre une bordure (ou l’enlever, mais 


_c’est un contre-sens), remplacer un frag- 


ment usagé, agrandir un sujet en longueur 
(à l’aide de tentures de la même suite) 
ou au contraire le réduire. Toutes ces 
opérations élargissent l’emploi de la 
tapisserie ; elles sont possibles, évi- 
demment, tant que le sujet le permet. Que 
de tapisseries verdures ont terminé leur 
carrière, découpés sur des dossiers de 
canapés et de fauteuils. On n’expliquera 
pas autrement la survalue des verdures 
sur les tapisseries à personnages. 

Si la récupération la plus courante est 
profitable surtout aux sièges (d’époques 
correspondantes), on peut malgré tout 
tirer d’autres effets de la tapisserie, en 
dehors de son but initial de décoration 
murale. L’idée de les utiliser en guise de 
tapis peut sembler une hérésie aux yeux 
de bien des amateurs ; elle n’est pas 
neuve en tous cas. Louis de Farcy en 
1920 écrivait : « L’habitude de les trans- 
former en tapis de pieds ne choquait 
personne il y a cinquante ans ». Pourquoi 
donc s’en offusquer alors qu’on peut 


trouver des tapisseries à meilleur compte 
que des tapis. Elle s’usera, direz-vous. 
Mais le tapis d’Aubusson, vanté si 
souvent, ne diffère en rien de la tapisserie, 
sinon par le décor. 

Les bordures d’une tapisserie amputée 
peuvent également être exploitées ; les 
encadrements Renaissance sont particu- 
lièrement décoratifs, et forment à eux 
seuls de véritables tableaux : deux bor- 
dures accolées peuvent dissimuler une 
porte, et puisque le paravent reprend 
droit de cité, pourquoi ne pas trans- 
former une trouvaille pas chère en 
merveille de goût? Pourquoi ne pas se 
souvenir non plus que la tapisserie au 
xvine siècle était jugée bien commode 
pour séparer une vaste pièce en deux 
chambres plus intimes. Et pourquoi, 
dans l’intérieur le plus moderne, ne pas 
imaginer une large baie vitrée sur 
laquelle, la nuit tombée, viendrait se 
déployer le rideau théâtral d’une tapis- 
serie animée de grands personnages 
cérémonieux. 


Près de vingt mille tons différents étaient nécessaires pour les cartons de XVIIIE siècle. Une réparation — ou une 


transformation — bien faite n’enlève pas obligatoirement de'la valeur : 


ainsi, cette grande tenture de Beauvais du début 


XVIIIE siècle à décor de Bérain s’est vendue récemment, 1.000 livres à Londres bien que la composition originale en ait 
été agrandie de chaque côté (sur notre cliché : à 3,5 cm. des bords). Un ouvrier mettait alors un an de travail pour exécuter 
un mètre carré à l’imitation fidèle de la peinture. Ces méthodes mettaient, en 1925, le prix du mètre à 25.000 francs. 
Le retour à la sobriété primitive permet d’estimer actuellement le prix de revient des tapisseries modernes (style Lurçat) 
aux environs de 60.000 francs le mètre carré. Lorsqu'on veut réparer une tapisserie, il faut faire attention à ces détails. 
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Tapisserie des Flandres du début du XVIIIe siècle à scène de guerriers, 
dans une bordure simulant un cadre, payée 472.000 francs le 7 décembre 
195 | au‘cours de la même vente ; ses dimensions sont de 3 m. 45 sur 3 m. 32. 


Tapisserie de Bruxelles du XVIe siècle faisant partie d’une suite de 


trois tentures à sujets tirés des « Batailles d'Alexandre », qui a trouvé 
acquéreur à 1.000 £ à Londres, chez Sotheby, le 7 décembre 1951. 


Les prix de ventes publiques sont les prix 
d’achat réels, tous frais de ventes compris. 


Tapisserie d’Aubusson du XVIIIe siècle 
à décor de marine d’après Joseph Vernet, 
animée de personnages orientaux. Cette 
tenture mesurant 2 m. 05 sur 4 m. 25 s’est 
vendue 665.000 francs au cours de la 
vente du 7 décembre 1951, dirigée à la 
Galerie Charpentier par M€ Étienne Ader, 
assisté de MM. Damidot et Lacoste, experts. 


Grand tapis de la Savonnerie du début du XIiX£ siècle à décor de 
cygnes, de cornes d’abondance, et d’une rosace de fleurs, adjugé 1.050 £ en 
décembre dernier à Londres, chez Sotheby (dimensions : 6 m. 50% 5 m. 75). 


Une des quatre tapisseries de Bruxelles du XVIIe siècle d’après 
Rubens, retraçant les « Aventures d'Ulysse », dont l’ensemble a été 
payé 840.000 francs à Paris le 5 novembre 1951 (Me Ader et M. Dillée). 


elle offre aux collectionneurs des 


La variété des pipes est infinie : 
modèles qui peuvent être précieux, rares, ou tout simplement curieux. 
L’amateur que l’on voit ici a pu réunir — pour des sommes variant entre 


deux et six mille francs — quelques beaux spécimens : une pipe en écume 
de mer ciselé, une autre en corne sculptée, une « pipe à eau », un grand 
« biberon » en bois sculpté en forme de dauphin, et, tout à fait à droite, 
une rare pipe en verre de Venise du XVIIIe siècle. Les pipes ont connu au 
XIXE siècle les formes les plus extravagantes et les plus inattendues. 
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PIPESSEN 
POTS À TABAC 


Leurs variétés peuvent être prétexte à des 
collections curieuses, historiques ou précieuses 


ANCÉE au XVIIe siècle, la pipe a connu depuis une belle 
É carrière. Elle a aujourd’hui rang de vedette: de 
grandes collections lui sont consacrées, demain peut- 
être des musées. Elle est une des illustrations de l’histoire des 
arts et traditions populaires du monde entier. Leur variété est 
infinie ; elles peuvent coûter, suivant leur rareté, quelques 
centaines de francs ou des sommes relativement importantes, 
parfois cinquante mille francs et davantage. Le prix des pipes 
est fonction de leur matière, de leur forme, de leur pays 
d’origine et de leur époque. , 

Le tabac a été introduit en Europe à la fin du xvi® siècle 
en tant qu’herbe médicinale. Ii est caractéristique que ce soient 
les Hollandais qui l’aient adopté alors pour en devenir des 
fervents, car fumer la pipe fut considérée jusqu’à l’époque de 
Louis XVI comme l’affaire plébéenne, comparée à la façon 
gracieuse de priser. Les instruments de l’amateur de tabac 
véritablement distingué était la râpe (le tabac était livré en 
« carottes ») et la tabatière ; toutes deux ont donné lieu 
à de petits chefs-d’œuvre de ciselure et d’orfèvrerie. De 
Hollande, la pipe s’introduisit d’abord en Angleterre où elle 
connut, plus que tout autre pays, un succès ininterrompu. 
En France, les premières pipes parurent dans la deuxième 


. moitié du xvIre siècle, surtout en honneur chez les mousquetaires 


qui les portaient dans les tiges de leurs bottes. Il faut dire 
qu’elles étaient en fer. Alors que dans les Pays-Bas et l’Angle- 
terre du xvirie siècle, l’usage du tabac est consacré autant 
par les hommes que par les femmes de la bonne société, la cour 


Les pipes en bois sculpté sont des chefs-d'œuvre artisanaux capables de 
satisfaire l’imagination de tous les fumeurs, comme le montrent ces trois 
fourneaux de pipes datant du XVIIIe siècle. La représentation de la figure 
humaine était un des thèmes favoris de cet art populaire par excellence. 


La Hollande a été le pays des premiers fumeurs dès l'apparition du 
tabac en Europe. L’étui reproduit ci-dessous date de la fin du XVII8 siècle : 
il protégeait les pipes en terre blanche si fragiles de cette époque, 
dont la forme simple et caractéristique s’est conservée jusqu’à nos jours. 


, 
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_ de Louis XV ne tolère pas encore ces mœurs. La pipe est 
_ considérée encore comme indigne de l’aristocratie et de la 


| bourgeoisie élégante. Le Dictionnaire Universel de 1704 
prévient le lecteur contre ses dangers : « Le tabac qu’on prend 
bien fumée gâte le cerveau et rend le crâne noir, comme prouve 
_ Simon Paelli, médecin du roi de Danemark, qui en a fait un 


_ traitéexprès». La pipe fait son entrée timidement sous Louis XVI, 


et il faut attendre l’approche de la Révolution pour voir 
cute sa popularité. Elle prouve un esprit libre et d’avant- 
garde. Puis en quelques années, son usage devient universel. 
En 1718, le bail pour la fabrication et la vente du tabac s'élève 
à quatre millions. En 1811, la « Régie » produit au Trésor un 
bénéfice de 25 millions ; en 1854, celui-ci atteint plus de 
cent millions. 

Toutes sortes de matières Eehent servir à fabriquer des 
pipes. Chacune a ses qualités : l’ambre jaune (une des plus 
précieuse) est d’une belle couleur et sait recevoir un très beau 
poli. L’écume de mer a l’avantage d’être blanche, à la fois 
tendre et compacte, et de se prêter aux caprices du ciseleur ; 
les plus belles figurent des scènes à personnages (une « Bataille 
d’Azincourt » du xve siècle s’est payée un jour 31.500 francs 
dans une vente). Par contre, les modèles les plus modestes 
sont en terre. Entre ces deux catégories, il existe une foule 
de pipes dont les fourneaux et les tuyaux ont été sculptés, 
sertis, appliqués ou incrustés des matières parfois les plus 
inattendues. Les plus fragiles, en verre, ont été fabriquées 
à Venise d’une façon très artistique. Les espèces de terres 
cuites sont très variées : la plus courante est une sorte d’argile 
blanchissant à la cuisson qui a pris pour nom justement la 


terre de pipe. Dans les pipes rouges, l’argile est mêlé à de la 
poudre de ciment. Quant aux pipes de porcelaine, elles sont 
nées en Allemagne. Parmi les matières tendres, on peut classer 
la corne, l’ivoire et le bois, encore ceux-ci sont-ils choisis 
pour leur dureté, comme le tuya et le buis. Enfin, le métal a 
servi sous de nombreuses formes 


: le bronze, ciselé ou émaillé ; 


Les pipes peuvent être histo- 
riques, comme tous autres objets 
de collection. A gauche se 
trouve une pipe en écume de 
mer qui fut offerte par Napoléon 
à l’un de ses mameluks. Le 
motif en rappelle le souvenir, 
tandis que la forme est caracté- 
ristique de l'époque Empire. 
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L'originalité est recherchée autant que la valeur même de la matiè 5 
Ce caniche est en bois sculpté et peint; sa tête mobile forme le couvercle L 
de la pipe. En-dessous, on voit une pipe romantique en porcelaine à motifs x, 
d’arcs ogivaux, chers à cette époque marquée en pipe comme en toute 
décoration par l’amour du gothique; le décor est peint de paysages et 
de chasseurs. Le style de chaque époque a influencé la mode des pipes. 


sue à 


Les pipes en porcelaine ont 
été très en vogue à partir de la 
fin du XVIII siècle. En voici 
deux à décor de fleurs, dont 
celle de gauche a été fabriquée 
à la manufacture de Sèvres. 
Toutes les pipes réunies ici 
proviennent de la collection de 
M. Julien Pavil, dont l’ensemble 
forme un des plus importants 
que l’on connaisse, puisqu'elle 
contient plus de deux mille 
pièces. Il est parfois impossible 
à son propriétaire de pouvoir en 
préciser l’origine exacte, tant 
les qualités artisanales de cer- 
tains pays ont un esprit commun. 


Sur les rayons de la bibliothèque, les pots à tabac polychromes du XIXe siècle sont réunis 
en un savant désordre qui fait régner entre hommes d'état, littérateurs et militaires de toutes 


le fer, forgé ou incrusté d’or ; l’argent, gravé ou niellé ; l’étain 
et le cuivre, gravés. 

La silhouette d’une pipe varie avec chaque pays. Les lignes 
simples et sans ornement caractérisent la « flamande », tandis 
que « l’ anglaise » a le talon pointu. La pipe à bout carré 
s'appelle la « croche » ; celle à fourneau très court, la 
« guinguette ». Le Turc fume le narghilé ; l’Arabe, la 
chibouque ; l’Indien, le calumet ; le Chinois, la pipe à opium. 
Les proportions entre fourneaux et tuyaux ne sont pas fixes. 
En Orient, le tuyau est long et flexible ; on l’appelle alors la 
canne (elle peut être émaillée ou garnie de nacre ; au Japon, 
il en existe en bambou). En Europe, et principalement en 
Europe Centrale, le tuyau est très souvent courbe, galbé, voire 
alambiqué. Un peu partout, le fourneau d’une certaine 
contenance est surmonté d’un couvercle. Mais finalement, 
dans ce domaine, la fantaisie ne connaît pas de limites, et les 
combinaisons sont multipliées à l'infini. | 

Les toutes premières pipes en terre blanche ne diffèrent 
guère de celles qui se vendent encore de nos jours. D’une 
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simplicité extrême, dénuées de tout ornement, elles sont à 
l’image de la vie rustique des paysans hollandais du xvure siècle 
qui furent ses premiers adeptes. Ce que l’on peut appeler 
l’« Art de la pipe » apparaît seulement avec les années 1750, 
lorsque sont imaginées les pipes en porcelaine de Saxe, puis 
en Sèvres et en Vincennes. La pipe acquiert à cette époque un 
véritable style. Elle suit la mode. Le fourneau de porcelaine 
est décoré de petites scènes à la Watteau, ou moulé en 
forme de tête ; des feuillages, des guirlandes de fleurs et 
de fruits ont l’esprit léger et élégant de la décoration 
Louis XV. 

Autour de 1800, le fourneau de la pipe change de forme et 
adopte les lignes de l’époque Empire. Tout au long du xix®, 
l’usage de la pipe se généralise et la fantaisie se déchaîne 
véritablement sur la pipe. Le fourneau se transforme en tête 
grimaçante, en animaux, en personnages historiques. Le tuyau 
représente des combats d’animaux, des scènes de chasse, 
des couples d’amoureux. C’est aussi, de 1820 à 1870, la dernière 
floraison des pipes en terre cuite, des petites Gambier (Napoléon, 


nations la plus grande fraternité. Monsieur Thiers voisine avec l'honorable M. Pickwick; Victor Hugo à 
la dignité du prophète en exil; l’arlequin veille sur son trésor, tout comme le calife de Bagdad... 


Voltaire, Duguesclin, Diane de Poitiers, modèles qui valent de 
1.500 à 6.000 francs), des petites pipes de Saint-Malo peintes 
de fleurs, des pipes en « Jacob Petit » à fleurettes en relief ou à 
têtes de zouaves, des pipes-souvenirs, comme celles des 
promotions de Saint-Cyr, avec inscriptions et scènes dans le 
goût fort des militaires. 

_ Vers 1880 commence le déclin de la belle pipe. On en connaît 
encore une dernière floraison dans certaines pièces en écume 
qui donnent aux fourneaux des têtes de poilus, de femmes 
coiffées, de califes ; mais le style et l’élégance n’ont rien de 
comparable avec les pipes d’antan. Laides parfois jusqu’au 
grotesque le plus accompli, elles forcent le sourire et apportent 
une note gaie même dans les plus grandes collections. 

Le pot à tabac est plus décoratif. Les plus anciens sont, 
comme les pipes, d’origine hollandaise. Ceux en faïence de 
Delft du xvue siècle ont la forme classique des pots d’apothi- 
caires, car le tabac était considéré à ses débuts comme une 
herbe médicinale. Mais par la suite, ils se sont conformés aux 
styles de chaque époque. Les plus rustiques sont en étain et 


en bois. Les plus beaux ont été fabriqués en porcelaine au 
xvuie siècle ; ils reflètent le talent des décorateurs de l’époque, 
tantôt inspirés par des scènes de la rue, tantôt par des mots 
d’ordre révolutionnaires (ou tout simplement galants). L’opaline 
a fourni au xix° des pots à tabac très en vogue, puis vers la 
fin du siècle, ils ont connu, comme les pipes, une dernière 
floraison avec la porcelaine à bon marché. Ils rivalisent de 
fantaisie, affectant les formes les plus curieuses, parfois même 
les plus humoristiques. 

Il existe des collections de pipes, de plus de deux mille 
modèles différents, qui ont demandé à leurs auteurs souvent 
plus de quarante années de patientes recherches. Elles se 
glorifient de contenir tout ce que l’imagination des diverses 
époques et des peuplades les plus lointaines ont pu broder 
autour d’un petit fourneau et d’un tuyau. La joie du collec- 
tionneur est de raconter comment il a pu les trouver pas cher 
en fouillant chez les antiquaires et chez les brocanteurs, en 
courant les Salles de ventes, ou en passant ses dimanches au 
Marché aux Puces. 


Coupe en argent ciselé et doré, 
modèle de Buenvenuto Cellini, 
portant les poinçons d’Augsbourg 
vers [550. Cette coupe provenant 
de l’ancienne collection Warwick- 
Morgan à figuré dans la vente Hearst 
qui s’est déroulée à New-York les 
7 et 8 décembre 1951 à la Galerie 
Parke-Bernet, où elle a été adjugée 
10,500 $ (hauteur : 29 centimètres). 


Les prix de ventes publiques sont 
les prix d’achat réels, tous frais 
de ventes compris. 


À gauche: Plat et aiguière en 
argent doré, à décor ciselé d’in- 
fluence mauresque, vendu 1.000 £ 
chez Christie’s en décembre 1951. II 
s’agit de pièces d’orfèvrerie anver- 
soises, que l’on peut dater vers | 540. 


A droite: Statuette en bronze 
d’art Khmer du XE siècle acquise 
pour la somme de 165.000 francs par 
le Musée Guimet. Elle provient de la 
collection Mutiaux, actuellement dis- 
persée à l'Hôtel Drouot, à la suite du 
décès du Colonel W..., par MES Motel, 
Thullier et Hoebanx, avec le concours 
de MM. Tournet, Beurdeley et Mahé. 


Grand plat en argent du 
XVIIIe siècle, portant les poinçons 
de l’orfèvre Mongenot et ceux de 
l’année 1778. Ce plat « à contours » 
pesant 3 kgs 540 s’est vendu 
750.000 francs à la Galerie Char- 
pentier le 10 décembre 1951 
(Me Denis Baudoin et M. B. Dillée). 


A gauche : Statuette égyptienne 
en pierre sculptée datant de la 
VIIIS dynastie faisant partie des 
collections Hearst dispersées en 
décembre dernier à New-York. 
Cette pièce a été vendue 2.200 $ 
(hauteur : 34 cm., Parke-Bernet). 


A droite : Cloche en argent du 
XVIIIe siècle du maître-orfèvre 
Auguste, vendue avec trois autres 
du même modèle. Les « graines » 
sont en forme de pommes de pins 
sur feuilles d’acanthe. L'ensemble 
des quatre cloches pesait 10 kgs 540 
et a trouvé acquéreur à 990.000 frs, 
lors de la vente du 10 décembre 
dirigée à la Galerie Charpentier 
par Me Baudoin avec M. B. Dillée. 
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Montre en or ornée 
d’un émail représentant 
Minerve, travail suisse de 
la fin du XVIIe siècle, 
vendue 72.500 frs par 
Me Rheims et M. Dillée 
le 14 décembre 1951 
(Paris, Hôtel Drouot). 


DEMEURES D'ARTISTES PARISIENS 


Au salon des Arts ménagers, quinze ensembles décoratifs évoquent la personnalité 
d'artistes parisiens de la scène et de l'écran. Cette collaboration avec les antiquaires- 
décorateurs est en partie imaginaire, en partie réelle, mais elle a donné l’occasion 
d'affirmer à chacun d'eux son style personnel tout en obéissant au goût du jour. 


OUR Renée Devillers, Willy Rémon a composé un petit boudoir 

du début Louis XV, dans des boiseries en chêne naturel sculpté. La niche 
arrondie est garnie d'une tapisserie de Beauvais aux Armes royales signée 
J.-B. Oudry et datée 1736, à scène d'animaux d’après les Fables de La 
Fontaine. Une grande chaise-longue cannée et sculptée « à la grenade » 
en bois naturel est garnie de confortables coussins mobiles en velours ambre; 
derrière, une petite table en bois de rose, avec son écran de soierie légère, 


supporte une plante dont le cache-pot est un rafraîchissoir ancien en métal 


# 


en 


argenté. A droite, un régulateur d'époque Régence en bois de placage et 
bronzes dorés, et, sur un socle de bois de fer, un tabouret en céramique 
polychrome de la Chine d'époque Ming. À gauche, une paire de petits 
fauteuils cabriolets en bois naturel sculpté recouverts de damas crème est 
placée devant une vitrine garnie de statuettes et groupes en faïence de 
l'Est, où M. Nicolier a réuni quelques pièces rares de Strasbourg et de 
Niderwiller parmi lesquelles se détachent une Vénus flagellant l'Amour, 
une soupière de Joseph Hannong et une terrine en forme de tête de sanglier. 
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pour Jean Chevrier, M. Samuel de la Maison Alavoine a créé un 
salon d'époque Régence. La grande bibliothèque à deux portes vitrées 
est en bois d’amarante. Au centre une très curieuse table Louis XV à trans- 
formations, tout en marqueterie de bois satiné; le dessus servant de damier 
se soulève pour former une table liseuse. De chaque côté des écrans se 
déplient en forme d’évantails; de multiples tiroirs peuvent contenir les 
jetons et les cartes à jouer; une manivelle permet de faire descendre un 
écran de taffetas vert. Le fauteuil à oreilles d'époque Louis XIV est d’un 
modèle assez rare; il est recouvert de velours d'Utrecht vieil or. Sur la 


table console en bois naturel sculpté, quelques livres à reliures armoriées 
venant de chez Pierre Bérès. Au sol, le tapis au point à motifs de cornes 
d’abondance et de fleurs date du temps de la Régence. La fenêtre à petits 
carreaux est décorée de rideaux de soie à rayures rouges, blanches et filets 
marrons, tandis que les murs sont tapissés de moire vert bronze, Cette 
harmonie de tons sombres illustre la mode actuelle. Autour du cartel au 
chinois en bois de violette et bronzes dorés est placée une série de dessins 
du XVIIIE français de la galerie Cailleux, parmi lesquels on remarque un 
paysage d'Hubert Robert, les cadres en bois doré sont d'époque Louis XVI. 


EN accord avec Madeleine Renaud et Jean-Louis Barrault, Jansen 

a créé cette pièce Directoire. A droite, une grande bibliothèque en 
acajou clair et motifs de bronze doré; la corniche est décorée de vases 
étrusques qui s’harmonisent avec les bustes en terre cuite et une collection 
de rares masques de théâtre d’art chinois, grec et océanien. La cheminée 
complète cet ensemble de boiserie. À gauche, une table à crémaillière 
d'époque Louis XVI en acajou dite « table Tronchin ». Les fauteuils en acajou 
sont d'époque Directoire, d'un modèle très curieux : accotoirs en forme de 
cors de chasse, dossiers renversés à volutes; ils sont garnis de soierie bleue 
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pâle ; le dossier en forme d’écusson se termine par des glands à colonnettes 
blancs et noirs. Devant la bibliothèque, un escabeau Directoire en acajou, 
dont les marches sont garnies de tissus. Le tapis vient de la Manufacture 
d’Aubusson des premières années du XIX® siècle. Les murs blancs sont égayés 
par des maquettes de décors et de costumes de théâtre que Brianchon, 
Coutaud, Labisse, Bérard et Malclès ont composé pour les pièces créées 
par Madeleine Renaud et Jean-Louis Barrault. Dans l’encoignure une très 
curieuse statuette d’arlequin en plomb polychrome posée sur un meuble 
d'angle en merisier. Le plafond est tendu d’un grand vélum bleu ciel. 
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BEAUTÉ. 


Les merveilleuses REPRODUCTIONS | 
AEPLY sont la réplique intégrale des 
_originaux des plus grands maîtres de la 
Peinture Impressionniste et Contempo- 
raine : elles en reconstituent la couleur 
exacte et le vrai relief. MÊME AU 
TOUCHER, ON S’Y TROMPE ! 


EXPOSITION PERMANENTE 
PT 2 et 
VENTE 


ARTCO | 
3, Faubourg Saint-Honoré, Paris (VII) 
AN]. 69.37 


SPÉCIALISTE DU SIÈGE 
— GRAND CONFORT == 
= 


GRAND CHOIX DE CHINTZ 


Catalogue illustré envoyé sur demande : 
ET TOILES IMPRIMÉES ANGLAISES è 


LA MACHINE À GARDER LA JEUNESSE 
COMBINÉ 


GALERIES 


Berggruen et Cie, 70, rue de l’Université, Bab. 02-12, Gravures 
originales de Lautrec, Degas, Picasso, Braque, Matisse, Klee. 


Galerie de l'Institut, 6, rue de Seine, Paris VI®, Odé. 32-90, 
Antiquités, Tableaux, Objets d’Art. Salles pour expositions. 


Seul appareil 

utilisable à la fois 
comme planche de repos 
et comme appareil d'assouplissement. 


5 MINUTES d'exercice d'assou- 


: “ P E T T . S A N N O N ue = S plissement, à la portée de toutes 
SPÉCIALISÉES ARR Ve 


10 MINUTES sur la planche de 
repos (photo ci-dessus). Relaxation 


‘musculaire, rétablissement de la 


Cette rubrique offre aux Antiquaires, Décorateurs, Amateurs d’Art, Collec- 
tionneurs, etc. la possibilité de toucher un vaste public intéressé par l’achat, la 


te ou l’échange de meubles, tableaux, collections, pièces rares, bijoux, etc. | circulation veineuse. Décongestion 
des jambes douloureuses et des 
à la ligne (37 signes, lettres ou espaces) 49 # : 200 fr. plus 9,35 % de taxe. : organes. C'est un merveilleux 


xtes et fonds sont reçus à RÉGIE-PRESSE « Connaisseur », 75, Champs- slassement dont tout l'organisme 

He: C. GC. P, 2.303.87 ou au Service PETITES ANNONCES, 100, rue Hire } AN 

Réaumur, Paris. C.C. P, 6005-54. s 

Au total : UN QUART 
D'HEURE PAR JOUR 


PAYONE TRÈS CHE, chevaux, CHERCHE VASE forme ciboire, hau- k pour garder la jeunesse, la 

cavaliers, vues de Paris, scènes de rues, teur environ 35 centimètres, opaline santé, la joie de vivre. 

SIN si “F NES des XVIII et blanche, collerette et. serpent vert. . 
SR siecles, ces yualité. M = A . vOUS recevr 

RL melon, Pièces de mp Écrire PERES, 68, rue Boissière, GRATUITEMENT is notice dé: 

11, Rue de Provence, PRO. 26-19, téléphoner le matin de 9 à 12 heures En NOT TA DATA C* 

entre 11 et 12 heures. KLE. 85-35. 3, quoi Jeon- Moulin : LYON, A. U. 
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1. - Collection de Madame S.. : 
TABLEAUX MODERNES 


Cross, Signac, Leprin, Segonzac, Valtat, Van 
Dongen. Bronze de Daumier. 


2. - A divers collectionneurs : 
TABLEAUX MODERNES 


Bonnard, Degas, Monticelli, Renoir, Vuillard. 
Sculptures par Degas, Maillol, Malfray. 
TABLEAUX ANCIENS 
Brueghel, Bruyn, Le Nain, Van Goyen, Van 
der Neer, Hubert Robert, G.-B. Tiepolo. 
SIÈGES ET MEUBLES DU XVIII< 


Importante paire de meubles à hauteur 
d'appui d'époque Régence, meuble en laque 
de Coromandel, Bureau plat Louis XV, etc... 


3. - Écrin de la Marquise de X... : 


Importante rivière de diamants de 100 carats, 
importante bague solitaire de 10 carats. 
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Avant son départ pour le PÉROU et l'ÉQUATEUR, Maurice 
KOTLER «a présenté au Cercle de l'Amérique latine la collection de 
fourrures la plus somptueuse qu’ait jamais admiré Paris. 

Le Tout Paris diplomatique et mondain applaudit le passage de: seize 
visons de toutes Leintes : aléoutien, pastel, platine, miel, blanc, sauvage ; 
du lynx, ax petit gris, de l'ocelot, de l’astrakan, du pékan, de la loutre, 
du castor, du breitschwantz, de la martre, du renard et de l’hermine. 

Ci-dessus un manteau de Vison Royal Pastel, 
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Gourde plate « Hu » en bronze de patine rouille, 
ornée de cabochons en bronze doré, de petites 


Dont la vente aux enchères publiques aura lieu à Paris 


plaques argentées à décor d’animaux stylisés après décès de Monsieur Gabriel Cognacq 
et d’incrustations d’or ciselé en forme d’ani- + 
maux. Sur les côtés, deux anneaux suspendus 
à des têtes de t’ao t’ie (hauteur : O m. 32) GALERIE CHARPENTIER 
Début de l’époque Han (202 avant J.-C. - 220 après J.-C.) Eee! 
Cette très rare pièce a été exposée au Musée de l'Orangerie Le MERCREDI # MAI 222; à 5 heures 


en Juin 1934, lors de l’ « Exposition des bronzes chinois » 


k [= Commissaires-Priseurs : 


M° Alph. BELLIER M° Étienne ADER 


30, place de la Madeleine 6, rue Favart 


M° François THULLIER 


1, rue Rossini 


Statuette de buffle provenant de Li-Yu 
Bronzes — Peinture 


Appartenant à divers : 


Suite de gravures provenant de la 
Bibliothèque de l'Empereur K’ien-Long 
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Pour les Tableaux Anciens : 


PORCELAINE DE CHINE - | M. Jacques MATHEY M. François MAX-KANN 
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Tapis de soie du XVIIIe siècle Pour les Tableaux Modernes : 
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X ; 126, boulevard Haussmann 
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VF Tele NE ME RES PARTICULIÈRE : Le Lundi 12 Mai 1952, de 21 à 
6, rue Favart 7, rue Drouot 24 heures. 

M. Michel BEURDELEY, expert PUBLIQUE : Le Mardi 13 Mai 1952, de 10 à 12 et de 


4, rue de l'Élysée 14 à 19 heures 
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_ De nombreuses lettres nous apportent 
jour les encouragements de nos 


lecteurs. Nous remercions tous ceux qui, 


en nous faisant part de leurs suggestions, 
souhaitent le plus large développement de 


notre revue. Nous recevons également des 


lettres demandant des renseignements pra- 
tiques sur des questions d'expertise, de res- 
tauration, d'estimation : nous leur répondons 
directement. 


mn PEYRAT-LE-CHATEAU. « Connais- 
sance des Arts » pour moi est du plus haut 
intérêt. J’attendais une revue de cet ordre 
depuis quarante ans ». 
M. Edmond CAURIER, 
Manoir de Villechenine, 
Peyrat-le-Château 
(Haute-Vienne). 


# TOULOUSE. « Je suis doublement 
heureux d’avoir l’occasion de vous 
exprimer ma satisfaction et mon admi- 
ration. En qualité d’amateur d’art, je salue 
et j’applaudis à la naissance d’une revue 
ui manquait en France. En qualité de 


libraire, je me sens fier de mettre une 


telle publication dans ma vitrine. et dans 
les mains de mes clients ». 
M. René BOURGUIGNON, 
Librairie « Au Studio », 
25, rue de Metz, 
Toulouse. 


LA BATAILLE DES PRIX 


M ROSIÈRES. « J’ose insister sur l’im- 
portance qu’il y a à illustrer abondamment, 
avec en regard pour chaque chose, les 
prix pratiqués couramment. Les textes 
ainsi truffés seront d’un esprit du plus 
riche apport ». 
M. Pierre POMEZ, 
Château de Rosières 
(Aube). 


H BORDEAUX. « Je crois que vous 
avez tort d’indiquer les prix de toutes les 


magnifiques pièces de collection qui 


figurent dans votre publication. Une 
assiette en Moustiers à 365.000 francs 
risque de fausser totalement les exigences 
des vendeurs ». 


Me Charlotte DOMERGUE, 

Antiquaire, 

1, rue Huguerie, 

Bordeaux. 
N.D.L.R. — Nous donnons des prix en 
toute objectivité et lorsque nous montrons 
une assiette en Moustiers à 365.000 francs, 
nous prenons soin d'ajouter qu’il s’agit de 
l’une des cing seules assiettes de ce genre, 
ce qui peut être une excellente leçon de 
céramique pour tous ceux qui ne connaïssent 


de Moustiers que les pièces les plus classiques. 


_ SUGGESTIONS 
_ ÆLYON. 


* ! cs 


« Votre formule me paraît 
sous réserve qu’elle ne tende 


Fais 


Sp 


pas à devenir un simple répertoire, large- 
ment illustré, des principaux résultats de 


_ ventes publiques et qu’elle maintienne un 


nombre suffisant d’articles documentés et 
techniques ». 
M. le Baron CHANRAUD, 
5, rue Louis-Vitet, 
Lyon. 


# TOULOUSE. « Ne pourriez-vous pas 
ouvrir une rubrique réservée aux lecteurs 
qui désireraient pratiquer des échanges, 
faire des recherches sur tel artiste, 
retrouver tel monogramme, etc... ? » 


M. NoGuess, 
Place de la Trinité, 
Toulouse. 


M PARIS. « J'aimerais que «Connaissance 
des Arts » donne un aperçu des meilleures 
expositions qui ont lieu à Paris et à 
l'étranger ». 
M. ForztorT, 
14, rue de Milan, 
Paris. 


M PARIS. « Bravo pour le premier 
numéro de « Connaissance des Arts ». 
Je vous suggère seulement de reproduire 
en couleurs les plus beaux tableaux ». 


M. FONTAINE, 
8, boulevard Malesherbes, 
Paris. 


N.D.L.R. — À partir de ce numéro, 
«Connaissance des Arts » consacre deux pages 
aux grandes expositions de peinture. Dans 
les numéros suivants seront inaugurées des 
rubriques qui passionneront, par leur nou- 
veauté, tous les spécialistes. M. Fontaine 
et tous les lecteurs qui ont exprimé le 
même désir auront une bonne surprise 
dans notre numéro 3. 


LES TAPISSERIES 


= PARIS. « Je vous fais tous mes com- 
pliments pour le premier numéro de 
« Connaissance des Arts ». Il semble que 
vous vouliez rédiger quelque chose de 
sérieux quoique accessible au grand public, 
c’est-à-dire dénué de constatations faciles 
et routinières. Aussi je me permets de 
vous chicaner sur quelques points concer- 
nant vos légendes de tapisseries : 

1° Vous signalez, p. 39, une tapisserie 
des Flandres du début xvirre à décor 
de guerriers. Vous auriez dû reconnaître 
que ce sujet représente « Porus blessé 


amené devant Alexandre », copie de la 


tenture tissée aux Gobelins ; les person- 
nages sont en effet identiques à ceux du 
anneau de Le Brun, mais le chef d’atelier 
d’Oudenarde?) a dû faire dessiner ce 


carton en les plaçant dans un décor de. 


verdure flamande. 

2° Vous parlez de tapisserie d’Aubusson 
d’après Vernet et de verdure Pillement. 
Ces attributions sont courantes mais à 
ma connaissance ni Vernet ni Pillement 


ons connaissance 


+ 
ë 


* 


n’ont fourni personnellement de cartons 
de tapisserie. Pourquoi donc maintenir 


ces attributions que tous les experts se 


transmettent de père en fils ? 


3° Les tapisseries «chancelleries » 


étaient uniquement réservées aux chan- 
celiers (ou gardes des sceaux), elles 
portaient toujours au centre les armes du 


roi et dans la bordure celles du chancelier. 


4° Vous parlez de la Manufacture 
d’Aubusson. Il n’y a jamais eu à Aubusson 
une seule manufacture, mais des manu- 
factures et des ateliers. La confusion vient 
de ce que sous le régime des corporations 
on devait tisser dans la lisière MRDA 


(Manufacture Royale d’Aubusson) ». 


M. Jean LEROY, 
Paris. 


N.D.L.R. — Notre correspondant ne 
nous donne pas son adresse, et nous cache 
peut-être son véritable nom, maïs ses argu- 
ments sont très pertinents : 1° Nous ne 
tenons pas particulièrement aux désignations 
des experts (voir dans ce numéro la tapis- 
serie de la p. 48). Pour « Porus blessé » 
nous sommes d'accord et nous tenons même 


Ce guerrier blessé n’est autre que Porus. 


à préciser à M. Leroy que cette tenture est 
bien d’Audenarde (ou si l’on veut, Oude- 
naarde en flamand). 2° Les appellations 
de marine d’après Vernet et Pillement sont 
d'usage courant ; et l’on devrait évidem- 
ment dire « genre Vernet » plutôt que 
« d’après Vernet ». Nous pourrions malgré 
tout montrer à notre correspondant une 
tapisserie d’Aubusson dont le groupe de 
personnages est identique à un tableau de 
Lacroix de Marseille, bien que ce peintre 
n'ait jamais fourni de carton à Aubusson. 
0 Malgré l'excellent ouvrage de M. Fenaille, 
es « Chancelleries » peuvent porter à leur 
centre les armes du chancelier et non celles 
du roi. 4° Pour qu'il n'y ait plus du 
tout de confusion, précisons même à 
M. Leroy que lorsque les ateliers d’ Aubusson 
signaient avec des initiales, ce n’était pas 
obligatoirement MRDA, maïs très souvent 
aussi MRD et même MRDB (ce qui 
signifie Manufacture Royale du Buisson, 
nom éthymologique de la ville d’ Aubusson). 
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“ Entretien avec le comte Doria 


«Le collectionneur qui refuse aux historiens d’art 
l'accès de ses collections abuse de son droit » 


M. Arnauld Doria est un grand collectionneur et historien d’art. Il a été élu il y a deux ans à 
l’Académie des Beaux-Arts. Sa collection est formée en partie de celle de son grand-père, le Comte 
Armand Doria, qui fut le protecteur de Boudin et de Jongkind, et de celle de son père ; mais par 
ses recherches sur le XVIIIe siècle français et par souci traditionnel de soutenir les artistes contem- 
porains, le Comte Doria l’a étendue de la fin du XVII® siècle jusqu’à nos jours. Président de la 
Société de l'Histoire de l’Art Français, il a publié des ouvrages sur Tocqué, Mlle Capet, 
Frédou, et d’autres peintres dont les mérites avaient été méconnus. Secrétaire général 
de la Société des Amis du Louvre, M. Arnauld Doria est, en outre, membre du Conseil Supérieur 


de l'Enseignement des Beaux-Arts. Son érudition et le sentiment exact de 


mission de 


collectionneur lui confèrent une autorité indiscutable dans les plus hauts milieux artistiques. 


Quelle est la première impression artistique dont vous conservez 
le souvenir ? 

Ma première impression artistique date de l’époque où, tout 
enfant, au château d’Orrouy dans l'Oise, où je suis né il y a plus 
de soixante ans, je me trouvais environné d’un nombre considé- 
rable de toiles dont je me souviens encore des principales. Dans 
toutes les pièces de cette vieille demeure les tableaux de mon 
grand-père et de mon père s’entassaient en effet, sur les murs, de 
la cimaise au plafond ! Il y avait plus de quinze cents peintures 
et d'innombrables aquarelles et dessins, sans compter bon nombre 
de sculptures de Carpeaux et de Barye. Les deux collections 
comprenaient alors notamment, comme peintures : 68 Corot, dont 
Les Nymphes sortant du Bain, Lac'en Italie, 10 Daumier dont le 
fameux Wagon de 3€ classe, autant de Jongkind, 19 Lépine, 
9 Théodore Rousseau, des Delacroix, des Boudin, des Daubigny, 
des Courbet, des Diaz, des Millet, des Fantin, des Troyon et 
beaucoup de Cals et de Gustave Colin, mais aussi, et déjà, des 
Cézanne, 10 Renoir, des Claude Monet, des Manet, 4 Pissarro 
et 4 Sisley, des Berthe Morisot, 10 Guillaumin et des Degas 
comme La Danseuse chez le photographe. Ajoutez à ces peintures 
un nombre important d’aquarelles de Goya, de Delacroix (9), 
de Daumier, de Boudin, de Jongkind (27), de Millet, de Théodore 
Rousseau et de Manet, et quantité de dessins dont 25 de Delacroix, 
28 de Daumier, 37 de Rousseau, 100 de Corot et plus encore de 
Cals et de Jongkind. Et cela à une époque où Bouguereau et 
Meissonnier étaient les tenants de l’art officiel et académique ! 


Cette collection vous a-t-elle été transmise dans son intégrité ? 

Non, mon père par raison a dû vendre, en 1899, à la Galerie 
Georges Petit, à Paris, une très importante partie de la collection 
de mon grand-père, peu d’années après la mort de celui-ci ; mais 
il conserva celle qu’il avait réunie de son côté et qu’il augmenta 
sans cesse jusqu’à la première guerre mondiale. Cette seconde 
collection comprenait beaucoup de toiles impressionnistes et déjà 
des œuvres de Derain, de Vlaminck, de Valtat, comme aussi des 
Forain, etc... Ma collection est donc le reflet de trois générations 
de collectionneurs ; elle comprend une petite partie des tableaux 
achetés, de 1853 à 1896, par mon grand-père, puis un plus grand 
nombre de pièces acquises par mon père, enfin des œuvres que 
j'ai réunies moi-même. 

Quelles ont été vos premières acquisitions ? 

J'ai acheté mon premier tableau, qui représentait une course 
de taureaux, alors que je n'étais âgé que de dix-sept ans chez, 
le peintre Gustave Colin que mon père soutenait et je le payai 
500 francs ! Je me passionnai, quelque quinze ans plus tard, pour 
les portraitistes du XVIII® siècle et j’eus le bonheur de découvrir, 
en préparant ma thèse sur Louis Tocqué, de beaux portraits de cet 
artiste dont celui de Jean-Louis Lemoyne que je possède encore. 


Dans quel sens avez-vous enrichi votre collection ? 
Je ne désirais pas qu’elle fut limitée au XIXE® siècle et l'ai 
complétée par des œuvres du XVIIIe. 


Sans la prolonger jusqu’à l’école contemporaine ? 


J'ai acheté également des toiles de notre époque, des Odilon . 


Redon, des Marquet, des André Marchand et des œuvres des 
peintres de la réalité poétique, tels que Brianchon, Planson, 
Caillard, Oudot, Legueult et Terechkovitch. Je ne suis nullement, 
par contre, attiré par les non figuratifs, pas plus d’ailleurs que par 
l’École académique contemporaine. 

Avez-vous éliminé certaines pièces de votre collection ? 

Oui, dans le sens de la sélection. 

Quel est le principe de cette sélection ? 

Je me suis efforcé de marquer, par des œuvres appropriées, 
les diverses étapes de l’évolution de l’art du paysage composé 
dans l’École Française, depuis Hubert Robert jusqu’à 
Derain et Vlaminck, Caillard et Roland Oudot. Et j'ai procédé de 
même pour le portrait. Je me suis séparé plus facilement des 
œuvres venant de mon grand-père et de mon père que de celles 
que j'ai achetées. Pour ces dernières, d’ailleurs, mon choix ne 
s’est toujours fait qu'après mûre réflexion et après avoir vu, 
avant de me décider, un grand nombre de tableaux d’un même 
artiste. 

Disposez-vous tous vos tableaux dans votre intérieur ? 

Oui, en principe, ne serait-ce que par mesure de sécurité. Je 
n’achète pas une toile parce qu’elle fera bien chez moi à une place 
déterminée, mais parce qu’elle me plaît par elle-même. J'essaie 
de veiller à ce que l’accrochage la mette en valeur et à ce qu’elle 
s’harmonise par sa tonalité et son format avec les tableaux voisins. 

Accordez-vous une place spéciale aux dessins ? 

Je réserve les dessins pour des endroits de passage, à l’abri d’une 
trop grande lumière, afin d’assurer leur conservation. 

Acceptez-vous quelquefois des échanges avec d’autres collec- 
tionneurs ? 

Non, c’est une chose qui ne m’a jamais tenté. Dans les échanges 
il y a toujours un perdant. Car, si mon grand-père a échangé 
un jour un de ses Cals contre un Greco, une autre fois, pour avoir 
un Cals, il s’est séparé d’un Renoir. Pour n’avoir ni remords, 
ni regrets, je préfèrerais vendre un de mes tableaux. 

Comment procédez-vous à l'achat de vos tableaux ? 

Je les recherche moi-même en allant à toutes les expositions, 


aux ventes, aux manifestations artistiques, en visitant les galeries, 
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les ateliers de peintres et les collections particulières. Je classe 
méthodiquement mes catalogues de ventes, d’expositions, et je 
me réfère souvent à ceux qui ont été conservés, depuis cent ans, 

par mon grand-père, puis par mon père. 
Quels conseils donneriez-vous à un amateur qui voudrait se 
constituer une collection ? 
Il lui faut d’abord une sérieuse formation artistique, qu’il 
obtiendra en étudiant les ouvrages sur l’art, par les visites qu’il 
fera dans les galeries, en visitant aussi les grands musées français 
et ceux de l’étranger. Cette formation spécialisée doit être complétée 
par une culture générale historique et littéraire. L’impression 
visuelle est nécessaire, indispensable même, mais elle ne suffit pas. 
Admettez-vous le principe des collections axées autour d’une 
époque ou d’une école ? , STE 
: Je comprends le désir de certains collectionneurs de se spécia- 
Wet. 
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e des œuvres d’une certaine époque ou d’une seule 
 Tenez-vous un fichier de votre collection ? 

Oui, je réunis sur fiches le maximum de notes et de rensei- 
gnements pour chacun de mes tableaux. 
_ Que notez-vous principalement ? 

19 Le titre de la composition ; 2° la nature du support : toile, 
panneau, carton, etc. ; 3° les dimensions ; 4° la signature (son 
emplacement) et la date s’il y a lieu ; les indications qui peuvent 
figurer au dos, soit sur le support, soit sur le châssis ; 5° si elle 
été gravée, la mention du nom du ou des graveurs ; 60 les 
expositions et les ventes auxquelles elle a figuré ; 7° les 
propriétaires successifs ; 80 la bibliographie enfin. 


Si l’on venait vous demander conseil sur la façon de constituer une 
collection avec des moyens importants, quelle politique d'achat 
préconiseriez-vous ? | 

Acheter des tableaux qui plaisent. 

Et avec des moyens modestes ? 

Avec des moyens restreints, force est de découvrir des jeunes, 

ou des petits maîtres du passé injustement tombés dans l'oubli. 


Quelle est l’époque qui permet de réaliser le plus de découvertes à 
l'heure actuelle ? 

La fin du XVI® siècle et le début du XVII® ; le XVIII siècle 
aussi, avec certains petits maîtres comme J.-B. Deshayes, Frédou, 
Gabrielle Capet par exemple, artistes que j'ai tenté, dans les 
ouvrages que je leur ai consacrés, de remettre à l'honneur. 


Croyez-vous qu'il y ait aujourd'hui plus de collectionneurs 
qu’autrefois ? 

Oui, il y en a certainement davantage mais malheureusement 
les collectionneurs actuels sont trop souvent moins connaïsseurs, 
et moins désintéressés aussi, qu'on ne l'était à l’époque des 
Goncourt, et d'Henri Rouart. Pour beaucoup de la jeune 
génération, collectionner des tableaux, c’est, avant tout, faire un 
placement qu’on espère plein de promesses. 


Le point de vue du collectionneur actuel a-t-il évolué ? 
Je crois que les collectionneurs de notre temps sont beaucoup 
plus influencés par le goût du jour que par leur propre goût. 


Quel est votre rôle à la Société des Amis du Louvre ? 

Je suis secrétaire général de la Société des Amis du Louvre 
depuis 1932, vingt ans exactement, époque à laquelle je succédai 
dans ces fonctions à mon ami M. Albert S. Henraux, élu président 
au lendemain de la mort du regretté Raymond Koechlin. 


Quel est le rôle de cette Société ? 
L'article premier de ses statuts précise qu’elle a pour but 
d'enrichir les collections du Musée du Louvre. 


Avec quels moyens y parvient-elle ? 

Principalement par les cotisations et les dons de ses membres. 
Le recrutement se poursuit d’une façon continue et très satis- 
faisante puisque, depuis la Libération, les adhérents sont passés 
de 3.000 à 16.000 aujourd’hui. 


Comment s'effectuent les achats de la Société des Amis du Louvre ? 

Les achats sont décidés par un Conseil d'Administration 
qui comprend de grands amateurs. En outre, font de droit partie 
de ce conseil le directeur des Musées de France et les conser- 
vateurs en chef de chaque département du Musée. Le conseil 
s’adjoint quelques membres à titre étranger ; ceux-ci — au 
nombre de cinq actuellement, — n’ont que voix consultative. 
C'est sur l'initiative du Président, d’un membre du Bureau 
ou du Conseil, que les propositions d’achat sont faites. Souvent 
celles-ci émanent du conservateur en chef d’un des départements 
du Musée du Louvre intéressé à cet achat. La décision est prise 
en vote secret et à la majorité absolue. 


.La Société des Amis. du Louvre peut-elle consentir un prêt au 
Musée du Louvre pour financer une acquisition éventuelle ? 

Elle ne consent jamais de prêt ; mais fait alors un don. Le 
cas s’est déjà produit, notamment lorsque le budget du Musée 
du Louvre arrive à fin d’exercice. Le Louvre dispose de crédits 

ur acheter mais, jusqu’à la Libération, ceux-ci étaient nettement 
insuffisants. Reconnue d’utilité publique, depuis 1898, notre 
Société est habilitée à recevoir des dons en nature ou en espèces, 
ainsi que des legs, en plus des cotisations annuelles de ses membres. 


‘rd sont les avantages accordés aux adhérents ? 
1s sont très nombreux ; tout d’abord l’entrée gratuite au Musée 
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compter des pour € PÉ 
ouvre, visite de vieux hôtels dans Paris et de châteaux 


du 
historiques aux environs. Autant d’avantages qui dépassent 


à 500 francs par an. i 

Dans quelles mesures le devoir des collectionneurs est-il de diffuser 
les chefs-d'œuvre qu'ils possèdent ? | 

À mon avis, notre devoir est de faciliter aux vrais amateurs, 
aux historiens d’art, l’accès de nos collections particulières, et, 
pour ma part, je le fais bien volontiers. Je mets mes documents 
à la disposition des élèves de l’École du Louvre, des étudiants en 
Sorbonne et des érudits qui publient des ouvrages sur certaines 
périodes de l’art ou des monographies d'artistes. 


Est-ce, dans votre esprit, un devoir moral formel ? 
Je pense que le collectionneur qui se refuse à offrir ces 
lités, abuse de son droit ; j'entends droit moral. 


Confiez-vous vos tableaux à des manifestations artistiques ? 

Oui, mais seulement à des galeries sérieuses et à des musées. 
Et je ne perds pas de vue la sécurité de mes tableaux. J'ai prêté, 
depuis une vingtaine d’années, plus de trois cents tableaux à 
diverses expositions organisées en France ou à l’étranger. J'ai 
fréquemment aussi concouru à l’organisation d’expositions et 
rédigé parfois, à cette occasion, des catalogues raisonnés relatifs 
aux œuvres de Tocqué, d’Aved, de Danloux, de Drouais pour 
le XVIII siècle et de Cals pour le XIX® siècle qui figuraient à 
ces manifestations. 


Vous citiez tout à l'heure de grands collectionneurs de la seconde 
moitié du XIX® siècle ; c'étaient bien souvent des mécènes. Ne 
croyez-vous pas que le mécénat tende à disparaître ? 

Si, en raison des difficultés et de l'incertitude de l’époque 
actuelle. 


Les donations aux musées sont-elles toujours aussi nombreuses ? 

Après un certain ralentissement, dû aux années de guerre et 
d'occupation, les donations et les legs ont repris d’une manière 
satisfaisante depuis cinq ans et sont redevenus presque aussi 
importants et nombreux que dans le passé. Certaines de ces 
donations et non des moindres sont parfois anonymes. Il convenait 
de le souligner. 

Les musées font-ils souvent appel aux collectionneurs dont les 
compétences sont reconnues ? 

Ils le font. La meilleure preuve c’est que mon éminent confrère 
M. David-Weill, célèbre et généreux mécène, est, depuis de nom- 
breuses années, Président du Conseil artistique de la Réunion des 
Musées nationaux ; il. a pour vice-Président un autre amateur 
particulièrement averti, mon ami M. Albert S. Henraux, qui 
préside aux destinées de la Société des Amis du Louvre. Les 
collectionneurs se prêtent d’ailleurs à ces contacts toutes les fois 
que la direction des Musées de France fait appel à eux. 


possibi- 


Paysage de neige par Derain dont le comte Doria conserve la facture 
signée du grand Vollard : deux cents francs en 1912. Acheter un tableau 
« fauve » était très hardi il y a quarante ans ; l’année dernière un Derain 
fauve, «Le Pont de Londres », s’est vendu un million à New-York. 
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largement le prix de la cotisation annuelle qui est fixée actuellement 


ES dernières grandes ventes ont eu 
un succès indiscutable sur le plan 
international. Onze millions pour une 
petite peinture de Giovanni-Battista Tiepol6, 
six millions et demi pour une commode du 
début du XVIIIE siècle, et presque un million 
et demi pour un ouvrage de seize pages 
relatant la découverte du Brésil, sont des prix 
qui soutiennent favorablement la comparaison 
avec ceux que l’on a l’habitude de voir à 
Londres aussi bien qu’à New-York. La vente 
de cent tableaux et dessins provenant de la 
collection Camille Groult, tout en n'’offrant 
qu'un aperçu très succinct de l'important 
ensemble de ce collectionneur, a permis de 
voir que l’audience du XVIII® siècle français 
est toujours aussi large, non seulement en 
France mais également à l’étranger, surtout 
en Angleterre. La surprise de cette vente a 
été la montée en flèche d’Hubert Robert, dont 
deux scènes de parc ont atteint 8.400.000 et 
5.400.000 francs, doublant les prix de la saison 
dernière. L'activité quotidienne de l'Hôtel 
Drouot est moins brillante ; les prix sont assez 
instables, et si l’on peut parler de hausse, c’est 
uniquement pour les objets de grande qualité 
dont la rareté se fait sentir de plus en plus 
sur le marché. Ces tendances influencent 
également les cours des tableaux modernes : 
Boudin a dépassé le million, ce qui n’était 
jamais arrivé, et un Corot, estimé un million 
et demi, s’est vendu près de deux millions 
et demi. On peut citer aussi dans un autre 
domaine, un grand lustre en cristal orné de 
cinq oiseaux 1.150.000 francs et six fauteuils 
Louis XV garnis d’Aubusson 1.050.000 francs. 
Mais en définitive, le nombre et l’importance 
des ventes de ces dernières semaines sont en 
dessous de la moyenne habituelle. Par contre, 
le mois de mai pourrait bien être particuliè- 
rement actif. Plusieurs ventes importantes 
sont déjà en préparation et la collection 
Gabriel Cognacq, réunissant d'importants chefs- 
d'œuvre de Fragonard à Van Gogh, s’annonce 
comme l’événement capital de la saison 1952. 


M Personne n’a dit que M. Gachet (qui vient 
de faire un don sensationnel au Louvre) vient 
de donner un Van Gogh au Musée de Lille 
en souvenir de son père, le docteur Gachet. 
Celui-ci avait fait au musée de Lille une gra- 
vure d’après un tableau de pâturage du 
xvue siècle. C’est d’après cette gravure que 
Van Gogh peignit son tableau. Il est probable, 
et c’est peut-être dommage, que les deux 
tableaux ne seront pas accrochés côte à côte. 


M La collection Gabriel Cognacq sera vendue 
en mai à la Galerie Charpentier ; elle contient 
le tiers de l’ancienne collection Ernest Cognacq 
dont l’autre part constitue le célèbre Musée 
Cognacq-Jay. Gabriel Cognacq avait complété 
cet héritage, entre autres, d’un magnifique 
paysage de Van Gogh et d’un beau Daumier. 


M La collection Mutiaux a attiré à Paris 
tous les grands admirateurs de l’art oriental. 
La pièce capitale était un drageoir incrusté 
d'argent du xrm® siècle, poussé avec achar- 
nement à 460.000 francs. Finalement, M. 
Matossian (des cigarettes) a dû l’abandonner 
au grand marchand et collectionneur Brimo. 


de Francis 


La lettre d’information 


Spar 


M Une rétrospective Modigliani est organisée à 
la VIe Quadriennale Nazionale d’Arte di Roma. 
Après sélection officielle, la participation 
française s’éleva à quarante-sept tableaux 
provenant de collections parisiennes. Au 
retour, il n’y aura plus que trente-neuf Modi- 
gliani : huit des tableaux présentés ont dû 
être retirés de l'exposition. Ils étaient faux. 


H La collection d’Extrème-Orient du Marquis 
de Ganay va être vendue. Elle est composée 
d'objets assez rares. Le plus petit n’est pas 
le moins précieux : c’est un buffle en bronze 
doré provenant du « trésor de Li-Yu » mis 
à jour en 1923 à la suite d’un violent orage. 
Un marchand français, alors en tournée 
d’inspection, réussit à tromper les autorités 
locales et à rapporter de nuit une vingtaine 
de pièces. À part ce buffle, elles sont au- 
jourd’hui toutes conservées au Musée Guimet. 


M Paul Pétridès a signé récemment deux 
contrats avec Van Dongen et Terechkovitch. 
Il n’en faut pas plus pour que la côte de ces 
artistes monte en flèche ; on attend main- 
tenant la réaction de son prochain contrat : 
celui qu’il va signer avec Marie Laurencin. 


M Quatre milliards telle est l’estimation en 
francs français des objets qui seront exposés 
par quatre-vingt-dix grands antiquaires anglais 
lors de la douzième « Antique Dealer’s Fair » 
qui se tiendra à Londres, du 11 au 26 juin, 
à Grosvenor House. Tout sera à vendre, sauf 
les objets des collections royales exception- 


nellement prêtés en cette imposante occasion. 


M André Breton en admirant récemment des 
faïences persanes du x® siècle a tout de suite 
pensé aux céramiques de Picasso et de ses 
imitateurs. Il a ajouté: « La différence : les 
céramiques du x® siècle sont toutes réussies ». 


B L'art brut a fait son apparition dans une 
salle de l'Hôtel Drouot, sous la forme de cinq 
statuettes d’hommes et de femmes. Taillées 
dans des blocs de pierre grossièrement sculptés, 
elles se sont vendues de quinze à vingt mille 
francs. C’est un Suisse qui s’est le premier 


intéressé à ces sculptures : en son souvenir, 


on les appelle des « Barbus Muller ». 


B Me René Laurin le ncuveau commissaire- 
priseur qui succède à M° Baudoin a dirigé sa 
première vente à l'Hôtel Drouot. « J'ai l’habi- 
tude de la tribune. Toutefois mon devoir est 
ici d’accepter les ordres aussi bien de gauche 
et que de droite ». En dehors de son étude, 
Me Laurin est l’un des plus jeunes et 
dynamiques conseillers de l’Union Française. 


H On a découvert vers 1900 dans la région 
de Fayoum une tombe somptueuse datant 
de plus de trois mille ans et abritant cinq 
statuettes en bois. Elles représentaient cinq 
ravissantes courtisanes. L’une d’elles se 
trouve actuellement au musée de Brooklyn. 
Une autre figurera à la dernière (et sensation- 
nelle) vente de la collection Mutiaux. On 
peut l’estimer à peu près de deux millions. 
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A de Peinture française dans les « 
tions particulières ». - Cette exposition 
la grande réussite de la saison. anisée 


par la Société des Amis d’Art Es per s$. 
aux destinées de laquelle préside opay & 


Grammont, elle groupe les œuvres 
artistes nés avant 1900 et morts après es 
Elle va donc de Cézanne à Brianchon (né 


- en 1899). Deux cents tableaux excellents 


démontrent cette extraordinaire unité de 
l’art contemporain. Picasso dans toutes ses 
phases, Dunoyer de Segonzac, Derain, et 
bien entendu Renoir et Bonnard sont les 
grands triomphateurs. Une salle, de naïfs 
avec Bombois, Vivin, Bauchant et le 
douanier Rousseau est ménagée comme un 
repos de l’instinct dans la jungle des théories. 
Un Matisse qui ornait la couverture du 
catalogue a été déclaré faux. C’est le seul 
incident à déplorer et plus de mille personnes 
par jour se hâtent de voir ce qu’on ne 
reverra qu’au Louvre dans cinquante ans 
si les collectionneurs se montrent aussi 
généreux qu'ils furent avisés. 


AS ensemble, en dehors des musées 
mais à cette galerie Charpentier qu’on 
appelle à Paris «Le petit Louvre »: 
« Deux cents portraits d’hommes ». (Cet 
ensemble fait suite deux ans plus tard 
aux Portraits de femmes. La gravité du 
sujet rend peut-être un peu monotone 
cet accrochage, mais il est fait de pièces 
rares et rarement vues. Contrairement à ce 
qu’on pourrait penser les modernes se 
montrent aussi fidèles psychologues que leurs 
aînés. Le portrait du collectionneur Dutilleul 
par Modigliani méritait d’être montré au 
public. Le temps s’arrête à Lorjou pour 
marquer la jeunesse, mais ce peintre a fait 
mieux que ce diplomate en sucre candi. 


A Suzanne Roger, Françoise Gilot 
(Mme Picasso) expose à la (Galerie 
Louise Leiris ses toiles récentes d’où semble 
exclue désormais l'influence du maître. 


Ce qu’il faudra voir... 


Au Petit Palais une exposition 
d’Art Italien avec participation du 
Musée des Offices de Florence, du 
Palais des Doges de Venise et des 
Eglises d'Assise, est en cours 
d'accrochage. Ouverture probable 
début Mai. 

À l’Orangerie une exposition de 
natures mortes organisée par .les 
Musées Nationaux. 

Au Grand Palais, l’annuel Salon 
des Indépendants ouvrira le 25 avril, 
l’accrochage se fera cette fois selon 
l’ordre alphabétique: 

En Mai aussi le Musée d’Art 
Moderne donnera asile à l’art 
Mexicain depuis l’époque Aztèque 
jusqu’à Diego Rivera et Tamayo. 

Dans les galeries on annonce : 

Yves Brayer à la Galerie de 
l'Elysée en Mai. 

R. Dufy chez Louis Carré ainsi 
que les jeunes abstraits de la 
galerie. 

Une exposition sur le thème 
« Le Cheval » à la as Saint- 
Placide. 


sit EN Url. à 
dl at ds “ui ed ORALE =, à 


EXPOSITIONS 


: a Norvège après Svarstad nous a 
délégué son grand peintre Edvard 
Munch que le Petit Palais accueille dans 
une vaste rétrospective. Le fondateur de 
lexpressionnisme fut l'élève de Bonnat 
mais il a pris davantage à Van Gogh, 
Gauguin et aux Impressionnistes qu’au 
vieux Maître officiel. Graveur, Munch tira 
toutes ses planches chez Clot, le pressier 
de Toulouse-Lautrec. Ami de Strindberg 
le dramaturge, Munch fut très attiré par le 
côté littéraire du drame humain. Son art 
violent marque une date importante qu’on 
ne peut négliger. 


Pa amateurs pour qui le costume est 
un élément important de l’histoire de 
l’art ont, au Cercle Volney, un excellent 
répertoire. Les toilettes de Madame de 
Beauharnaiïs s’y font remarquer par leur 
décolleté. Des souvenirs de scène de Rachel 
et de Sarah Bernhardt, des robes de soirée 


1890 nous montrent comment la mode Portrait de Jacob Heller, attribué à Durer Portrait de Francis Carco par Terechkovitch, 
s’insère dans l’époque et crée le style. (1471-1528), très admiré parmi les œuvres ancien- un des deux cents portraits d'hommes expo- 
nes de l’exposition de la Galerie Charpentier. sés actuellement à la Galerie Charpentier. 


je Bibliothèque Nationale poursuivant 
le cycle de ses expositions de dessins 
nous a donné le plus merveilleux « cabinet » 
qu’ait su réunir un collectionneur, VW. 
Hoenigs. Cette collection léguée au Musée 
Boymans de Rotterdam va du 162 au 
19e siècle. Les Durer furent pris par les 
Allemands pendant la guerre mais il reste 
des Rembrandt, des Watteau, des Fragonard 
et plus près de nous des Delacroix, des 
Ingres, des Jongkind et des Van Gogh 
qui sont, dans l’œuvre de chacun de ces 
maîtres, des pièces capitales. 


RANDE manifestation encore : Chagall 

à la Galerie Maeght. On connaissait 
Chagall peintre, on l’ignorait peut-être 
sculpteur et céramiste. Il donne ici la preuve 
de sa fantaisie magiquement colorée, de son 
aptitude à saisir des formes amples. Pour 
une fois la céramique dépasse le niveau 
«objet gracieux » pour atteindre à la 
plénitude du tableau. On voit enfin les 
illustrations pour les Fables de La Fontaine 
que lui avait commandées Vollard. 
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E Musée du Louvre, poursuivant sa 

cure de rajeunissement, ouvre au 
public la salle des États fermée depuis 
dix ans. Restaurée (fort mal par les archi- 
tectes) elle groupe les œuvres des Vénitiens 
qui se détachent en pleine lumière. « Les 
Noces de Cana » brillent d’un nouvel éclat. 
Véronèse nous est enfin rendu auréolé de sa 
vraie gloire avec cette étourdissante compo- Port de Sète par Desnoyer, faisant partie de l’exposition organisée à la Galerie Marcel Guiot. 
sition à la limite du grand style baroque. 


Le Pont-Neuf par Pissarro, et la Samaritaine en 1901 Jeune fille par Modigliani, exposée à la 
qui figurera à la vente de la collection Gabriel Cognacq. sixième Quadrienale d’Arte Nazionale, Rome 


L faut avoir vu au Musée Cernuschi 
l'exposition des peintures thibétaines 
pour avoir la preuve des influences de la 
magie primitive dans l’art oriental et de leur 
importance dans le décor religieux. 


DE expositions sont accrochées chez 
Drouant-David : Théo Kerg et Gabriel 
Zendel. L'objet y est torturé, certes, mais 
les couleurs vives s’efforcent de décrire un 
climat véritablement pictural. Auparavant, 
Buffet avait, avec maîtrise, montré trois 
immenses compositions religieuses dans son 
style extrêmement dépouillé. 


A rentrée annuelle de Desnoyer s’est 

effectuée à la Galerie Guiot, rue Volney, 
par une très belle exposition consacrée 
aux ports : Alger, Londres, Sète, Marseille, 
Bordeaux éclatent de couleurs chaudes 
dans une impeccable composition d’une 
rigueur achevée. 


L’'ENIGME VAN GOGH 


Il manque à l'appel trois cents tableaux du 
maître. On en retrouve dix par an ... mais leur 
authentification pose des problèmes souvent insolubles. 


À 37 ans, Vincent Van Gogh mourut. Il n’avait de sa vie 
réussi à vendre qu’un tableau : Les Vignes rouges d’Arles 
lui furent payées 400 francs. 

Il fut pleuré par son frère Théo, qui avait pourvu tant bien 
que mal à ses besoins, sa vie durant. Frappé de paralysie deux 
mois plus tard, Théo laissa dans son appartement de Paris, 
cité Pigalle, toutes les toiles que lui avait envoyées Vincent ; 
il mourut en Hollande en moins d’un an. 

La veuve de Théo chargea le peintre Émile Bernard de 
rassembler, puis de lui envoyer à Breda les tableaux de Vincent. 
Elle en reçut trois cents. En nombre égal, d’autres courent le 
monde incognito. Une importante part de l’œuvre de Vincent, 
presque jetée au rebut garnissait quelques misérables boutiques 
de brocanteurs en plein air du Boulevard de Clichy ou de 
Rochechouart. Ainsi s’exprime Émile Bernard. 

Van Gogh avait vécu seul. Outre son œuvre, il n’a jeté qu’un 
cri vers ses semblables : celui qu’on trouve, ininterrompu, 
dans ses lettres à son frère Théo. De femmes, point, rien que 
des filles. Sans Théo... 

Sans Théo, il abandonna, en novembre 1885, son atelier 
de Nuenen. Il laissa tout derrière lui. Vendues par l’emballeur 
qui les avait mises en caisses, ses toiles échurent à un brocanteur. 
qui brûla celles qu’il aimait le moins, en cloua d’autres aux 
ridelles de sa charrette, et à dix cents pièce, vendit le reste sur 
les marchés. 

Formés au goût des siècles de haut commerce, les Hollandais 
portent à la peinture un amour ardent et sage, savant même. 
Il n’y eut pourtant qu’un tailleur de Breda, M. Mouwen, pour 
goûter, acheter, exposer et ainsi sauver la plupart des 
Van Gogh de la période hollandaise qui nous soient parvenus. 

A cette exception près, ce n’était donc qu’éparpillement, 
saccage. Il y a pire. On a dit le goût de Vincent pour les pros- 
tituées. Il est incroyable que ces corps de femmes n’aient 
jamais tenté son pinceau. Mais ses pudiques héritiers 
en ont brûlés, qu’il avait dressés en esquisse. Des esquisses ? 
Au catalogue de son œuvre, on en retrouve autour de chaque 
toile, ou presque. Mais les sujets en sont avouables. | 

Voilà pour les pertes qui ont laissé des traces. Et les autres? 
Quoiqu'il en soit, au moins trois cents toiles ont disparu. 
Cela laisse un vaste champ aux espoirs des amateurs qui, dans 
les ventes sans experts, se laissent séduire par la physionomie 
familière de quelque toile anonyme. Tombé le marteau du 
commissaire-priseur, alors commence le roman policier. Il en 
existe deux versions : une qui est pleine de noblesse dans la 
tradition des « Detective Stories ». L’autre s’apparente au 
roman d'espionnage, avec meurtre en moins, des relents de 
Série noire. 

La detective story, c’est l’aventure récente de M. Anfray, de 
Cherbourg. S’étant rendu acquéreur d’un grand tableau à 
cinq personnages, il se reporta au catalogue La Faille. Sa toile 


L'Église d’Auvers qui vient d’être offerte au Musée du Louvre par M. Gachet 
a été peinte en une matinée. On distingue dans l’œuvre de Van Gogh plusieurs 
périodes : Nuenen, Paris, Arles, Saint-Rémy, Auvers. L’année dernière 
une vue des quais de la Seine prise à Chatou en 1887 a été présentée en 
vente à Paris et achetée près de quatorze millions par une grande galerie 
londonienne; pour un dessin à {a plume, montrant le jardin d'Arles, un 
collectionneur allemand à offert il y a quelques mois à Stuttgart l'enchère 
de 13.000 marks, soit 1.200.000 francs avec les frais. Vincent Van Gogh 
est, avant Manet, Cézanne et Renoir, l'artiste le plus cher «in the world ». 


semblait la réplique de deux autres tableaux. Ainsi renseigné 
sur son époque probable, 1884 ou 85, il entama la série des 
examens de laboratoire. Les résultats furent favorables. 

M. Anfray se tourna alors vers la correspondance de 
Van Gogh avec son frère. À Théo, Vincent parlait à cœur 
ouvert ; et son cœur était plein de son œuvre. Ces lettres 
constituent une chronique quasi quotidienne de son travail. 
Ce sont des archives. Encore faut-il savoir les lire. 

Ce qui complique l’effort du chercheur qui ne sait pas le 
hollandais, c’est que la traduction française comporte de 
nombreuses coupures. Il ne s’agit que d’extraits de l’édition 
d’origine, qui est déjà incomplète. Bien des gens détiennent 
des lettres qu’ils gardent secrètes. 

Voici ce qu’au prix d’un travail gigantesque d’analyse et de 
recoupements M. Anfray a établi d’après la Correspondance: 

En 1884, Van Gogh vient de lire une étude sur Millet. Il écrit 
à Théo: « Millet est le PÈRE MILLET, c’est-à-dire le conseiller, 
le guide des jeunes peintres dans tous les domaines. En ce quime 
concerne, je pense comme lui et je crois absolument comme lui ». 

Voilà Vincent, génial et bouillant, sur les traces du vieux 
sage : il peindra des paysans, Mais c’est avec ses yeux bleus 
qu'il les regarde, où passe un peu de sa folie. 


ee 


Les Mangeurs de Pommes de Terre ont été peints par Van Gogh après 
avoir lu la vie de J.-F. Millet, l’auteur célèbre de l’ « Angélus ». Il avait décidé 
d’être aussi un peintre de la vie paysanne. C’est dans une chaumière sordide 
qu’il eut la révélation de son sujet : « Sous la lampe, ils mangent des pommes 
de terre avec leurs mains qu’ils mettent dans un plat. » Au cours de l'hiver 
1884-1885, il exécute, après quelques croquis, l'esquisse peinte à quatre 
personnages qui est reproduite en haut à gauche. En mai | 885, il brosse 
son tableau définitif qu’il envoie à Paris à son frère Théo; exécuté dans la 
manière de l'artiste pendant sa période de Nuenen, les personnages n’ont 
« pas des traits accusés mais pleins » comme il l’écrit dans une de ses lettres : 
c'est le tableau présenté en haut à droite, appartenant à M. Louis Anfray 
et certifié authentique par le Dr]}.-B. de la Faille. Van Gogh exécute quelques 
semaines après un second tableau, de mémoire, Il précise alors à son frère : 
«Je vois que les têtes deviennent plus puissantes », mais au bout 
de trois mois, il s'aperçoit que la tonalité de ce tableau dans lequel il a tout 
bonnement mis du bleu de Prusse sans mélange devient mauvaise. On voit 


« Dans une chaumière sordide.. Sous la lampe, ils mangent 
des pommes de terre avec leurs mains qu’ils mettent dans un plat. 
Les figures des paysans ici, en règle générale, sont bleues. Ils 
portent instinctivement des vêtements du plus beau bleu que 
j'aie vu ». 

Il fait une esquisse. Fin mars 1885, Théo vient à Nuenen, 
repart pour Paris. Vincent reprend aussitôt ses lettres. 
Il décide de peindre Les Mangeurs de Pommes de Terre, ilfait 
une litho, une étude, puis s’attaque au tableau. Misérable, il ne 
pouvait choisir ses couleurs qu’en fonction de leur prix. Ce 
jour-là, de quelques sous moins pauvre que de coutume, il 
s'offre du bleu de Paris pour traduire l’enchantement dont il 
transfigure les visages ternes des hommes de la terre. À Eidhoven, 
il achève son œuvre, la vernit au blanc d’œuf, l’envoie à Théo 
en mai 1885. Tout cela est dit dans les lettres. 

La suite y est aussi. Pour faire voir la toile à son ami 
Van Rappard, il la recommence. Celle-là, c’est le F. 78 du 
La Faille. 77 y met du bleu de Prusse tout bonnement, sans 
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cette peinture en bas à gauche. Elle appartient aujourd’hui au Musée Kroller 
Muller (le musée hollandais consacré à la seule gloire du grand peintre) 
après avoir été découverte chez un garde-barrière des chemins de fer du 
Brabant qui avait cloué la toile, non encadrée, sur une des parois de sa 
bicoque. En bas à droite, se trouve le quatrième tableau des « Mangeurs 
de Pommes de terre » : quatre mois ont passé et il se « donne assez de 
peine pour introduire de l’action dans les figures, l’idée d’être occupé, 
de faire quelque chose ». Cette œuvre figure actuellement dans la collection 
de l'ingénieur V.-W. Van Gogh. On voit que la technique a évolué vers 
l'action expressive qui donnera son nom à toute une école : l’« expres- 
sionnisme ». Chacun des trois tableaux à cinq personnages, a été litho- 
graphié par Van Gogh, mais seules ont pu être retrouvées quelques épreuves 
d’après le dernier tableau. Récemment, à Stuttgart, une de celles-ci s'est 
vendue plus de deux cent mille francs. La correspondance de Van Gogh, par 
son abondance et sa précision tant artistique que technique, souvent illus- 
trée de croquis, est un élément essentiel pour situer une œuvre du maître. 


mélange. La couleur vire au vert, puis noircit. Il brosse alors 
une troisième version au bleu minéral, qui, lui non plus, ne 
tient pas: F. 82 du La Faille. 

De la première version au bleu de Paris, la correspondance 
affirmait donc l’existence. Pourtant personne ne s'était avisé 
de sa disparition lorsque M. Anfray la retrouva, miraculeuse 
de fraîcheur grâce à la qualité du bleu, vernie au blanc d'œuf 
ainsi qu'il était écrit. 

Soit dit en passant, un tel exemple amène à se demander si 
une révision méthodique de la correspondance ne permettrait 
pas de mettre à jour une liste de base des œuvres disparues. Pour 
incomplet qu'il serait forcément, ce travail présenterait pourtant 
un indiscutable intérêt. 

Restait pour M. Anfray à faire identifier sa trouvaille. Il 
franchit sans encombre cette dernière étape, qui est parfois 
la plus rude. La France compte un tableau de maître de plus, 
et, grâce à l’érudition que son propriétaire a acquise en 
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travaillant à l'identifier, un savant de plus. 


L'homme à la bougie, autoportrait de Van Gogh, fut l’objet de ténébreuses 
machinations révélées par « Life » lorsqu’éclata cette affaire en 1950, 
trois ans après que le Dr de la Faille eut donné son certificat à son proprié- 
taire, Mr. William Goetz, qui l’a payé 50.000 dollars. Ses détracteurs 
avancent plusieurs objections : partie supérieure du tableau « vide » contrai- 
rement à tous les tableaux de Van Gogh, présence injustifiée de caractères 
japonais, touches concentriques excessives jamais exécutées autour d’un 
portrait, peinture laissée inachevée contrairement à son tempérament. 
Cependant Van Gogh, à Auvers, a peint soixante tableaux en quarante 
jours, coups de génie de quelques heures plutôt que fruits d’un long labeur. 


Ici s’arrête la description d’un attrayant travail de police 
scientifique. Place maintenant au mélodrame de l’aventure 
vénale, avec ses traitres, ses méchants, et le juste qui parfois 
triomphe. 

Quelques hollandais détiennent le monopole mondial de 
l’expertise pour l’œuvre de Van Gogh. Ce sont : le conser- 
vateur du Musée Kroller Muller ; le Docteur Sandberg, 
d'Amsterdam ; le Docteur Jacob de La Faille. Il faut le 
dire, la majorité de ce cénacle est au-dessus de tout reproche. 
Enfin, le neveu de Vincent, l'ingénieur V.-W. van Gogh. Ils 
sont donc quatre. Sans la signature de l’un d’eux aucune 
expertise ne vaut. Or un Van Gogh cote des millions sur tous 
les marchés. 

Il n’y a pas si longtemps, un collectionneur fit le voyage de 
Hollande pour soumettre un nu au Docteur de La Faille. La 
fille était charnue, sensuelle. Arrivé un jour trop tôt, notre 
homme frappa à la porte de l'ingénieur Van Gogh. Celui-ci 
était absent. Le visiteur exposa son affaire à Madame Van Gogh 
qui lui conseilla de revenir. Le lendemain à l’aube, il était 
jeté en prison pour avoir introduit sur le territoire un faux 
Van Gogh, qu'aucun Hollandais pourtant n’avait encore 
examiné ni même aperçu ; l’origine de l'incident est claire, 
mais les mobiles le sont moins : Chasse gardée ? Ou simplement 
pudibonderie ? 

Relâché, l’amateur malheureux courut chez le Docteur 
de La Faille. 

— Docteur, je voudrais votre avis sur cette toile. 

— La consultation coûte 200 florins. 

Déconcerté, l’étranger tendit deux billets à M. de La Faille. 

L'expert fixait sur le tableau un regard inexpressif. 
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— Merci monsieur, dit celui-ci. C’est un faux, ajouta-t-il 
d’un ton neutre. 

Pourtant le Docteur de La Faille est fair play. Auteur du seul 
catalogue raisonné de l’œuvre peint, il est en possession de 
dénier l’authenticité à toutes les toiles qui lui sont soumises. 
Telle n’a jamais été sa politique: il est le premier à proclamer 
que sa liste est sûrement incomplète. 

Mais il n’est pas le seul expert. 

Aux U.S.A ; il y a deux ans, un autoportrait de Van Gogh, 
l'Homme à la bougie, provenant du Paris de la Libération, fut 
exposé par M. William Goetz son propriétaire. Un acheteur 
éventuel déclara qu’il s’agissait d’un faux. Mis en présence d’un 
certificat d’authenticité signé du Docteur de La Faille, le Metro- 
politan Museum of Art de New-York n’osa pas trancher. 

A Amsterdam, une campagne de presse se déchaînait contre 
le tableau. Le quotidien, Het Parool, menait l’attaque ; 
« jamais Van Gogh n'aurait laissé un ciel vide, ni le bas de sa 
toile inachevé. À gauche, les caractères japonais n'étaient 
sûrement pas de sa main. Tout ce qu’on savait de Van Gogh... » 

Il eut été facile de répondre qu’un artiste qui a peint 
six cents toiles dans sa vie, coups de génie de quelques heures 
plutôt que fruits d’un long labeur, ne se laisse pas facilement 
connaître ; surtout si la moitié de sa production s’est perdue. 
Mais les choses prirent une autre tournure. Entré en franchise 
douanière aux U.S.A. comme œuvre d’art enrichissant le 
patrimoine du pays, l'Homme à la Bougie, s’il n’était qu’un 
faux, devait acquitter la taxe qui frappe l’importation des 
reproductions. Or, M. Goetz, sûr de l’authenticité refusait 
de payer. On lui proposa un compromis qu’il rejeta. Le dépar- 
tement du Trésor ouvrit alors une enquête. 

Les résultats furent navrants : M. Reeves Lewenthal, qui 
avait acquis la toile à Paris et l’avait revendue à M. Goetz, 
raconta qu’on lui avait immédiatement proposé de la lui 
racheter à 10 % plus cher. Sur son refus, on l’avait menacé de 
répandre le bruit que le tableau était faux. M. Lewenthal 
produisit même des lettres. L’Homme à la bougie fut réhabilité 
par une déclaration de cinq experts hollandais qui confirmèrent 
son authenticité ; et la ronde continua. Plus exactement, 
elle reprendra à la prochaine occasion. 

A Auvers-sur-Oise, où il se tua, Van Gogh ne rêvait pas à la 
cote de ses toiles sur le marché mondial. Sa dernière lettre dit : 

« Pour moi, je suis entièrement absorbé par cette plaine 
immense couverte de champs de blés qui s'appuient contre les 
collines ; elle est grande comme la mer, d’un jaune subtil, d’un 
vert tendre subtil, avec le violet subtil d’un lopin labouré et 
sarclé, et avec les taches vertes aux lignes nettes des champs de 
pommes de terre en fleurs... » 

A tout cela sous un ciel aux tons délicats, du bleu et du blanc 
et du rose et du pourpre, le pauvre Vincent s’arracha par la mort 
la plus atroce, d’une balle au ventre. 

Parfois on dispute une de ses toiles aux ténèbres où elle avait 
disparu. Quittes à l’y replonger, ceux qui devraient d’abord 
se réjouir se mettent à jongler avec son prix ; ce prix sur lequel 
Van Gogh, de son vivant, avait touché une fois pour toutes 
quatre cents francs d’acompte. L’homme à l’oreille coupée 
n’a pas fait école. Ceux-là ne s’imposent pas de mutilations 
saugrenues, ni ne meurent avant l’heure. 

D’autres, c’est un culte qu’ils ont voué à sa peinture. Ils la 
cherchent pour leur joie, et tant mieux si l’argent leur vient 
de surcroit. Van Gogh les eût aimés : ils lui manquèrent toute 
sa vie. 


Le portrait de Van Gogh par lui-même a inspiré à Antonin Artaud des 
lignes qui trahissent le trouble profond de sa peinture : «L'œil de Van Gogh 
est d’un grand génie, mais à la façon dont je le vois me disséquer moi-même 
du fond de la toile où il a surgi, ce n’est plus le génie d’un peintre que je sens 
en ce moment vivre en lui; mais celui d’un certain philosophe par moi jamais 
rencontré dans la vie. » Le détail que nous voyons est celui du portrait offert 
par M. Gachet au Musée du Louvre; ces agrandissements photographiques 
montrent les touches si particulières de Van Gogh et sont un élément 
d'expertise capital dans l’œuvre d’un artiste d’une aussi forte personnalité. 
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Cours des tableaux anciens et modernes 


Jean Fyt (Flamand 1609-1661), « Chien et gibier », peinture 
mesurant |14»x 149 cm., due à l’un des meilleurs peintres 
d'animaux et de gibier de l’École flamande du XVIIe siècle, et 
vendue 265.000 francs à la salle des Domaines, le 13 Mars (1). 


Jacob Ochtervelt (Hollandais 1634-1710). «Femme à sa toilette », peinture ayant 
fait partie de la collection de l'actrice Marion Davies dispersée à New-York en Novembre 
dernier et payée $ 2.750 (près d’un million). Les peintures de Jacob Ochtervelt sont 
très [recherchées depuis une dizaine d'années pour leurs qualités décoratives très 
brillantes. Il y a deux ans, une toile de ce peintre provenant de la collection Katz s’est 
vendue à Paris 700.000 francs; elle avait déjà doublé les estimations des experts (2). 


PSS 
Hubert Robert (Français 1733-1808). « Le Donjon », grande 
toile décorative de 3m. 45 de haut X 1 m.73 de large, faisant 


partie de la collection Camille Groult. Elle a trouvé preneur à 
2.400.000 fr., tandis que son pendant « Canal dans un parc 
français » (d'inspiration moins courante que ces scènes de 
châteaux forts peintes par de nombreux artistes au XVIIIe siècle) 
s’est vendue 4.200.000 fr. La cote d'Hubert Robert a presque 
doublé depuis l’année dernière etson meilleur tableau de lacollec- 
tion Camille Groult a atteint le prix record de 8.400.000fr. (3). 


J.-B. Perronneau (Français 
1731-1783) « Portrait 
d'homme », daté 1748. Ce 
portrait aimable du XVIIIe siècle, 
dû à l’un des meilleurs pastel- 
listes de l’école française, s'est 
vendu 950.000 francs lors de la 
vente de la collection Camille 
Groult, dispersée à la Galerie 
€ Charpentier, le 21 Mars (4). 


École Flamande (début du 
XVIIE siècle). « Fleurs », pein- 
ture sur bois 41 X 31 cm. 
vendue 685.000 francs aux 
Domaines, à Paris, le 13 Mars, 
illustrant la grande valeur de 
ces premiers tableaux de fleurs 
“auxquels nous avons consacré un 
article dans le premier numéro 
de « Connaissance des Arts » (5). p 
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John Frederik Herring (anglais 1795-1865). « Scène de chasse à courre », 
tableau 41 * 61 cm. vendu 93.500 francs à l'Hôtel Drouot, le 20 février, 
au cours d'une vente réunissant uniquement des tableaux de sport (6). 


Édouard Goerg (contemporain). « Les Fiançailles », toile 81 x 65cm. payée 
228.000 francs à l'Hôtel Drouot, le 18 février au cours d’une des ventes de 
tableaux modernes qui attirent un public toujours de plus en plus nombreux (7). } 


Charles Camoin (contemporain). « Le Moulin Rouge », toile 65 » 81 cm. 
qui a atteint le 18 Février à l'Hôtel Drouot le prix exceptionnel de 250.000 
francs, expliqué par la rareté des peintures de l’époque fauve de cet artiste (1 0). 
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LL. 


Les prix de ventes publiques sont les prix 19 
d'achat réels, tous frais de vente compris. 


Eugène Boudin (1825-1898). « Voiliers dans le port », 
peinture 28 x 42 cm., poussée à 534.000 francs à 
l'Hôtel Drouot, le 17 mars, montrant l'intérêt croissant 
porté à ce peintre, notamment pour ses marines (8). 


Kostia Terechkovitch (contemporain). « Fillette au 
fauteuil », toile 65 x 50 cm., payée 201.200 francs à 
l'Hôtel Drouot, le 18 février, illustrant la hausse de la 
cote de ce peintre. En 1949, une peinture similaire et 
de mêmes dimensions s'était vendue 70.000 francs (9). 


Boulle débute comme sculpteur à 
A pour la Couronne Royale, comme le bureau reproduit ici, reflètent son sens de la décoration 


: 


la manufacture des Gobelins. Les meubles qu’il exécute 


sculpturale, notamment dans l’utilisation des motifs de bronze. Un bureau de ce modèle s’est 


vendu l’année dernière un million et demi à Londres. Les bronzes étaient préconisés par Le Brun, 
L4) tandis que les arabesques des marqueteries s’inspiraient des ornements mis à la mode par Bérain. 


LE MEUBLE BOULLE 


Son expression décorative est due à un grand ébéniste dont le nom 
s’est imposé à travers tous les styles sans abandonner son originalité 
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La marqueterie d’écaille et de cuivre s'obtient grâce au découpage 
simultané des deux feuilles. Les deux gaines que nous montrons ici se 
trouvent au Musée du Louvre; on voit la double façon d'utiliser la marque- 
terie Boulle en fabriquant une paire de meubles. Sur le bâti du premier 
(à gauche) le fond est d'écaille; sur le second (à droite), c'est à l'inverse le 


ES meubles Boulle se reconnaissent tout de suite à leur 
marqueterie d’arabesques 
appliqués sur fond d’écaille. Ils doivent leur nom à 

un ébéniste de Louis XIV qui sut porter cette formule à un 

tel degré de perfection qu’il passe souvent pour son inventeur. 

Si ceci n’est pas prouvé, il est certain par contre que c’est grâce 

à son autorité, à sa maîtrise, que ce procédé de marqueterie 

s’est imposé à la Cour, pour séduire ensuite l’aristocratie du 

XVIIIe siècle, et conquérir enfin, sous le Second Empire, la 

grande bourgeoisie. Tout un monde sépare le Boulle Louis XIV 

du Boulle Napoléon III, car chaque époque a trahi ses aspi- 

rations personnelles ; mais en prenant pour modèles les chefs- 
d’œuvre d’André-Charles Boulle (1642-1732), tous perpétuent 

— du moins par l’appellation — la mémoire d’un des créateurs 

les plus remarquables de l’histoire du meuble français. 

Il faut aller dans les grands musées admirer les plus belles 
productions de Boulle, celles du moins que l’on peut lui 
attribuer avec certitude, car il ne signait aucun de ses meubles. 
À part les châteaux historiques et les musées, seules quelques 
rares grandes collections peuvent se flatter d’en posséder. Il 
s’en trouve presque autant en France qu’en Angleterre, car 
à la fin du xIx® siècle, les riches familles anglaises les recherchaient 
activement. Les deux armoires qui viennent d’être récemment 
offertes au Musée du Louvre par le Comte de Bendern pro- 
viennent justement de la vente Hamilton qui fut dispersée à 
Londres en 1882 ; elles furent payées la somme énorme de 
12.075 livres sterling : ceci représenterait aujourd’hui plus de 
quarante millions de francs. 
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faite de filets de cuivre 


cuivre qui forme le fond : ces deux combinaisons s'appellent respectivement 
la partie et la contre-partie. Les deux meubles gainés du Louvre ne sont pas 
de Charles Boulle, mais d’un de ses élèves, Séverin, qui travaillait du temps 
de Louis XVI : les draperies simulées sont en corne. Peinte en bleu, en 
vert ou en jaune, la corne était utilisée pour enrichir les effets décoratifs. 


Donner une estimation des meubles certifiés de Boulle n’est 
pas très aisé tant à cause de leur rareté que du manque de 
références que fournissent les ventes publiques récentes. Ces 
références sont d’autant plus difficiles à réunir que la manière 
de Boulle a été prolongée par ses quatre fils avec une technique 
si égale que Mariette, le grand collectionneur du xvu® siècle, 
les nommait avec une certaine irrévérence les « singes de leur 
père ». Cependant on peut tout de même faire mention d’une 
bibliothèque à hauteur d’appui du xvu® siècle, surmontée 
d’une pendule en ébène et bronze au profil de Louis XIV qui 
figurait à la collection Jules Strauss dispersée en mai 1949 : 
elle était plaquée d’écaille et marquetée de cuivre « dans le 
goût des Boulle », suivant l’expression des experts. Ce fut un des 
deux meubles qui dépassèrent le plus les estimations : mise sur 
table à 100.000 francs, elle fut poussée à 400.000 francs, alors 
que la plupart des autres lots triplaient seulement les mises à prix. 

On voit bien plus souvent évidemment des meubles Boulle 
du x1xe siècle et finalement, leurs prix sont tout autant sujet 
à surprise. N’a-t-on pas vu il y a quelques semaines une grande 
horloge à gaine payée 130.000 francs et un piano droit 42.000 fr. ? 
La table classique, de forme mouvementée, varie facilement 
entre 25 et 40.000 francs ; les petits meubles d’entre-deux à 
une porte entre 30 et 50.000. Une chambre à coucher complète 
a trouvé un jour amateur à 100.000 francs : elle comprenait 
le lit, l’armoire à glace et la table de nuit, et chaque panneau 
était incrusté des fameuses arabesques de cuivre sur fond 
d’écaille rouge. Dans l’ensemble si varié du mobilier Second 
Empire, le Boulle tient honorablement la seconde place, la 
première revenant aux meubles en bois de rose marqueté 
de fleurs ou agrémenté de plaquettes en porcelaine décorée. 
C’est la clientèle américaine, il faut bien le dire, qui forme la 
majeure partie des acheteurs actuels du Boulle Napoléon III. 

Le succès de Boulle s’explique dès son entrée à la « Manu- 
facture Royale des Meubles de la Couronne ». Ses qualités 
exceptionnelles d’ébéniste furent amplifiées par les principes 
d’autorité qui marquèrent l’avènement de Louis XIV. 

Jusqu’alors, les meubles se fabriquaient en bois naturel : 
ils étaient de formes assez simples, les plus riches affectant 
des structures d’édifices monumentaux. Au cours de la seconde 
moitié du xvie siècle, les colonnes ont commencé à dispa- 
raître et avec elles les frontons Renaissance. Le bois était alors 
travaillé à la mode espagnole, et bien plus souvent encore à la 
façon des Italiens qui adoraient la marqueterie de bois de 
couleurs. Richelieu et Mazarin faisaient venir leurs ébénistes 
personnels de Gênes et de Venise. Mais la surabondance déco- 
rative de leur style ne convenait que médiocrement au goût 
français, et ce fut Colbert qui détermina la voie nouvelle en pla- 
çant Le Brun à la tête de la Manufacture Royale, fondée en 1667. 

Il ne s’agissait pas de réagir ouvertement contre l’italianisme 
— ce qui eut été impossible — mais bien davantage de produire 
des meubles spécialement conçus à l’échelle et à l’usage du 
pouvoir monarchique. Dans cette ambiance de solennelle 
somptuosité, le tempérament de Charles Boulle s’épanouit 
avec un rare sens de la majesté. Pour meubler Versailles, le 
bois sculpté ou même simplement marqueté ne pouvait convenir. 
Tout au plus était-il bon pour la bourgeoisie. A la Cour, le 
chêne et le noyer étaient bannis à moins que d’être somptueu- 
sement sculptés et dorés. Fort heureusement le procédé du pla- 
cage fit son apparition à cette époque ; mais le peu de pratique en 
réduisait l’usage aux surfaces planes, partant aux gros meubles. 

Leur structure générale est rectiligne ; les pieds, d’ordinaire 
assez courts, sont parfois tournés en forme de toupies ; lors- 
qu'ils sont haut (dans les meubles « cabinets » par exemple), 
ils sont à « gaines » de section carrée. La sécheresse des lignes 


La fantaisie n’est pas exclue des productions de Boulle; là aussi, on 
retrouve l'esprit ornemental si particulier à Bérain, notamment dans les 
deux commodes de la Bibliothèque Mazarine (voir ci-contre) qui proviennent 
de la chambre de Louis XIV, à Versailles ; elles sont agrémentées de grandes 
cariatides en forme de sphinx et à griffes de lion. La:commode est née au 
cours des premières années du XVIIIe siècle ; elle dérive des grands coffres 
montés sur pieds; lorsqu'elle ne possède que deux tiroirs épousant un 
coffre cintré, on les dit « en tombeau ». Elle jouait, dans les entre-deux 
de fenêtres, un rôle décoratif comparable à celui des consoles sculptées. 


21 


Les surfaces planes étaient les plus fréquentes sous Louis XIV 
car la marqueterie parfois très compliquée s’accommodait mieux 
des surfaces lisses. Sur des étendues planes, comme on le voit sur 
l'armoire ci-dessus (provenant de la chambre de Louis XIV 
à Versailles), l’ornementation pouvait se développer en toute 
liberté. Les compositions sont symétriques; l’ornementation est 
faite de rinceaux de courtes circonférences, très arrondis, et reliés 
entre eux en arabesque ininterrompue. Les qualités des meubles 
de Boulle étaient surtout visuelles; leur construction n’était pas 
aussi soignée que leur décoration, mais on remédiait à leurs fai- 
blesses grâce à des motifs et à des mascarons en bronze ciselé. 


d'ensemble, la franchise des angles droits, le volume trop 
géométrique du meuble disparaissent lorsqu’on le regarde. 
L’abondance de la décoration arrive en effet à affirmer une 
puissance massive, mais qui finira par se concilier avec la 
recherche de l’élégance tout au long du xvune siècle. 

Le décor est basé sur le jeu des lignes courbes de court 
rayon : ce sont des portions de circonférences, rinceaux ou 
volutes, constituant un réseau serré d’arabesques savantes. 
Dans la marqueterie Boulle, bien des éléments divers conjuguent 
leurs effets : le cuivre, l’étain, l’ivoire, la nacre, l’écaille et 
la corne transparente enduite à l’envers de couleurs très vives 
telles que le vert, le rouge, le bleu ou le jaune. Les motifs sont 
toujours symétriques, qu'ils soient purement ornementaux 
ou qu’ils représentent des attributs mythologiques, des armes, 
des trophées de guerre ou des draperies à dessins bérinesques. 

Le procédé original de Boulle consistait à présenter en même 
temps au découpage une feuille de cuivre et une feuille d’écaille 
réunies l’une sur l’autre par quelques touches de colle, puis 
à en découper les motifs à l’aide d’une scie. Les motifs sont 
gravés au burin sur le cuivre. On procède ensuite au décollage 
et l’on obtient ainsi quatre feuilles, deux de fond et deux de 
dessin. En les rapprochant de nouveau et en les faisant alterner, 
on reconstitue sur le bâti du meuble deux plaques différentes : 
la première où l’écaille forme le dessin et le cuivre de fond ; 
la seconde où, inversement, le cuivre forme le dessin et se 
détache sur la champ foncé de l’écaille. Cette dernière marque- 
terie est la plus belle et s’appelle la « première partie » ; l’autre 
se nomme la «contre-partie ». Ces deux éléments servent 
au placage de deux meubles se faisant pendants, dont l’un est 
en quelque sorte le négatif de l’autre. C’est à cette décoration 
en écaille et cuivre que viennent s’ajouter les autres matières 
dont nous avons déjà parlé ; Boulle pratiqua également la 
marqueterie de bois de couleurs, parfois sur fond d’écaille, 
mais plus souvent sur l’ébène. 

Ainsi décoré, le meuble n’obtenait pas encore son mou- 
vement définitif. La silhouette trop carrée était modelée par 
des motifs de bronze, souvent très proéminents. L’obligation 
de consolider la charpente du meuble et de protéger les 
panneaux marquetés évidemment très fragiles ont été mis à 
profit de la sorte par Boulle. Les éléments les plus courants 
étaient inspirés par Le Brun : ce sont les masques rayonnants, 
les rosaces, les coquilles, les cariatides de femmes, quand ce 
ne sont pas d’importants groupes allégoriques glorifiant 
Louis XIV sous les traits d’Apollon. 

Au xvuIe siècle, le nom de Boulle figure dans presque tous 
les inventaires royaux et privés On y décrit des armoires, des 
bibliothèques, des meubles cabinets, des tables-bureaux, des 
tables-consoles, enfin des commodes, dont l’apparition date 
de cette époque. Au coffre mouvementé à quatre tiroirs, Boulle 
fait succéder des commodes « tombeaux » à deux tiroirs, dont 
la paire ornant la chambre de Louis XIV, imaginée d’après 
Bérain est la plus célèbre. Les quatre fils Boulle, et quelques 
ébénistes sortis de leurs ateliers continueront la tradition jusque 
sous Louis XVI — notamment Levasseur qui exécuta des 
meubles pour le petit Trianon. La collection Hamilton com- 
prenait même une commode. droite en bois peint à l’imitation 
de Boulle, avec entrée de serrure au chiffre du Comte d’Artois. 

Sous le règne de Louis-Philippe, après quelques années d’oubli 
de la part des marqueteurs, le style Boulle connaît à nouveau 
un renouveau de faveur. Les architectes du monarque font 
rechercher tous les meubles du célèbre ébéniste pour garnir 
les galeries de son domaine de Saint-Cloud. C’est le départ, 
à côté de tant d’autres pastiches de styles révolus, de tout une 
production de pseudo-Boulle ; la marqueterie d’écaille et de 
bronze se ramifie alors sur tous les meubles possibles et ima- 
ginabl Le découpage industriel et la fausse écaille donnent 

rqueterie un ton qui ne supporte nullement la confron- 
tation avec le vrai Boulle. Quant aux formes, qui s’étaient déjà 


a cett 


galbée Louis XVI, elles se mouvementent parfois à l’excès. 

L’ot ge mécanique a permis de satisfaire tous les amateurs 
du genr:, mais en échange, le résultat rend impossible toute 
erreur sur la date. Sous ie Second Empire on a aussi très 
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servilement copié des meubles en ébène de Boulle. Il n’y a 
pas longtemps une paire de meubles. d’entre-deux, incrustés 
de cuivre en partie et contre-partie, surchargés en plus de 
grands sujets de bronze doré, s’est vendu 125.000 francs. 

La valeur décorative des meubles créés par Boulle était à 
l’échelle de Versailles ; c’étaient avant tout des meubles 
d’apparat à l’usage exclusif du pouvoir monarchique et leur 
mérite, tout comme le secret de leur réussite, fut de les faire 
participer au décor général. Dans les vastes appartements 
de Versailles, tendus d’immenses tapisseries multicolores et 
garnis de lambris de marbres de couleurs, sous leurs plafonds 
croulant de sculptures et célébrant les dieux de l’Olympe, des 
mobiliers sans effet équivalent ne pouvaient être qu'’indési- 
rables. Durant tout le XVII et une bonne partie du XVIe siècle, 
le mobilier s’imposait nécessairement (du point de vue déco- 
ratif) comme le complément capable de rendre les intérieurs 
habitables ; il devait s’harmoniser avec la décoration fixe et 
lui donner vie. Rien d’étonnant donc à ce que le sens archi- 
tectural et le sens sculptural aient tant dominé l’œuvre de 
Boulle. En avançant dans le xvurIe, le fossé entre les meubles 
de la couronne et ceux de la noblesse se combla peu à peu et 
le meuble Boulle perdit de son besoin d’ostentation pour 
devenir de plus en plus utilitaire, et en même temps agréable. 

Du point de vue de la décoration pure, il ne pouvait se 
marier aux lignes souples du Louis XV, mais le Louis XVI 
lui convint mieux, et lui emprunta même quelques-unes de ses 
caractéristiques essentielles ; le Boulle fabriqué sous Louis XVI 
a gagné en finesse et en dimensions, mais il a tout de même 
du mal à s’harmoniser avec l’ensemble mobilier de l’époque. 
Il faudra attendre les périodes de Louis-Philippe et de 
Napoléon III pour voir des ameublements entiers fabriqués 
dans le goût et l’imitation des Boulle ; des sièges marquetés 
de nacre complètent ces meubles de salons. 

Deux siècles exactement se sont acharnés à vouloir rendre 
le Boulle habitable: le seul résultat a été de le vider de sa 
grandeur, mais pas de son originalité : un intérieur Boulle 
Napoléon III conserve un cachet très personnel qui peut fort 
bien revenir à la mode. 
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Jusque sous Napoléon III la marqueterie de style Boulle fut surtout réservée 
aux meubles de luxe. C’est la fabrication mécanique et l’utilisation de la fausse 
écaille qui a introduit le Boulle chez les acheteurs bourgeois du second Empire. 
Une table de salon mouvementée comme celle-ci avait sa place dans tous les inté- 
rieurs cossus ; elle vaut aujourd’hui de 25 à 50.000 francs. Il existe des chambres 
à coucher, des salons entiers recouverts de la fameuse marqueterie, mais après les 
années somptueuses du second Empire, le procédé a été définitivement abandonné. 


Sur toutes les variétés de 
meubles la marqueterie Boulle 


La mode de la marqueterie Boulle s’est prolongée fut appliquée du temps da Na- 
presque intacte durant tout le XVIII siècle. Le meuble poléon III. Cette horloge à 
médaillier ci-dessus porte l’estampille de Levasseur, ébé- gaine s’est vendue récemment 
niste du règne de Louis XVI, un des meilleurs artisans de 130.000 francs, mais il existe 
l’atelier très actif dirigé par les quatre fils du grand Boulle. aussi des pianos Boulle valant 
Ceux-ci imitèrent parfaitement la manière de leur père. parfois 50.000 francs. Les 

prix des meubles Boulle Napo- 

léon III ont monté ces der- 


nières années très sensiblement 
depuis que la clientèle améri- 
caine les recherche. Mais à 
cause de leur production, si 
grande et relativement si 
récente, ils n’ont pas encore 
tous acquis, comme cette 
horloge, la rareté, qui seule 
peut faire monter les prix. 


Les arabesques de cuivre 
ont perpétué le nom de Boulle 
quelle que soit l’époque où 
elles ont été pratiquées. Elles 
pouvaient être adaptées à toute 
autre mode qui pouvait appa- 
raître au cours des différents 
règnes. Le meuble à hauteur 
d'appui que l’on voit ici à 
gauche montre des panneaux 
en laque de Coromandel enca- 
drant une porte centrale genre 
Boulle. Sous Louis-Philippe, 
on fabriquait encore des 
meubles tout à fait dans le 
goût des Boulle. mais chaque 
époque y a apporté, avec une 
perfection technique grandis- 
sante, ses lignes personnelles. 
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Les cours des sièges et des meubles 


Grande commode d'époque Régence en bois de placage, vendue 582.000 francs 
à l'Hôtel Drouot, le 3 Mars. Elle ouvre à deux rangs de tiroirs; ses lignes galbées 
et son mouvement sont soulignés de bronzes ciselés et dorés, tels que chutes 
à espagnolettes, poignées de tirage et entrées de serrure, Largeur : | m. 30; 
hauteur : 0 m. 85; profondeur : 0 m. 62. Le dessus est en marbre mouluré (11). 


Secrétaire d'époque Louis XVI estampillé du maître- 
ébéniste Roussel, acheté 327.000 francs à l'Hôtel 
Drouot le 13 Février. De forme plus haute que la 
normale, mais malgré tout de modèle sobre et élégant, 
il est entièrement plaqué en bois de rose (14). 


Petit bureau plat de dame, en bois de placage, garni de bronzes 
dorés, estampillé Sormani, l’un des plus estimables ébénistes de la 
fin du XIXE siècle dont les productions, interprétées principalement 
du style Louis XV, sont très recherchées pour leurs qualités de fabri- 
cation. Prix d'achat : 86.000 francs à l'Hôtel Drouot, le 17 Mars (12). 


PS 


Deux petites tables « tambour » du XVIIIe siècle en bois de placage et marqueterie; 
elles sont de lignes « Transition », intermédiaires entre les époques Louis XV et 
Louis XVI; les montants droits sont prolongés par des pieds légèrement galbés. Celle 
de gauche ornée d’une tablette d’entre-jambe, est de modèle plus gracieux: elle s’est 
vendue 280.000 francs, soit 60.000 francs de plus que celle de droite. Elles portaient 
respectivement les estampilles de Boudin et de Topino, ce qui aurait dû leur donner 
bien plus de valeur si leur placage n'avait été transformé à une époque postérieure. 
Des tables similaires, mais pures, marquetées d’ustensiles ou de fleurs, dans le 
meilleur style de ces ébénistes auraient atteint des prix trois fois supérieurs (1 3). 
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Petit meuble laqué formant bureau à abattant vendu 190.000 francs Bureau dos d’âne, de forme galbée du temps de Louis XV, une 
à l'Hôtel Drouot, le 22 Février. Entièrement décoré de fleurs poly- R.V.L.C. (Roger Vandercruse dit Lacroix, un des meilleurs créateurs 
chromes sur fond brun, il dissimule de nombreux tiroirs intérieurs de l’époque). La richesse de la marqueterie à décor d’attributs de chasse, 
tandis que deux petits compartiments latéraux découvrent deux bougeoirs de branchages fleuris et d'oiseaux n’a d’égale que celle des bronzes 
mobiles sur bras articulés. C’est un meuble curieux du début XVIIIe dorés ciselés de rocailles et de fleurettes. Ce meuble des plus riches 
siècle, de fabrication étrangère, mais dont la rareté justifie le prix (15). s'est vendu 4.750.000 francs à la Galerie Charpentier le 27 Mars (16). 


Armoire en boiserie sculptée, d’ancien travail italien, faite 
de panneaux à médaillons et de trophées peints et dorés. 
Présentée avec son pendant le 22 Février à l'Hôtel Drouot, 
les deux armoires ont trouvé preneur à 236.000 francs. Au 
cours de la même vente un meuble à deux corps vénitien du 
XVIIIe, décoré de personnages dans des ruines, s’est vendu 


345.000 francs ; il était peint à réserves sur fond vert (18). 


Æ 


Un des six fauteuils d'époque Louis XV 
formant le mobilier de salon le plus cher de 
ces derniers mois: 1.065.000 francs. Ils 
formaient un ensemble appréciable non seu- 
lement en quantité, mais également en qualité : 
sculpture à fleurettes, sièges larges, accotoirs 
contournés, dossiers mouvementés, garni- 
ture en tapisserie d'Aubusson au meilleur 
décor (scènes des fables de La Fontaine) et 
l'estampille du célèbre ébéniste lyonnais, 
Nogaret, un des meilleurs fabricants de sièges 
du XVIIIE, Salle des Domaines, 13 Mars (19). 


PS 
Un des deux fauteuils médaillon d'époque 
Louis XVI formant paire et vendus 
74,000 francs. Ils sont en bois naturel, 
faits d’une simple moulure dépourvue de 
toute sculpture; garniture de soierie 
moderne. Hôtel Drouot, 17 Mars 1952(17). 


Les prix de ventes publiques sont les prix 
d’achat réels, tous frais de vente compris. 


Petit meuble d'époque Louis XV, 
marqueté de losanges portant l’estam- 
pille de Peridiez. Ses dimensions sont : 
55 cm. de large, 40 cm. de profondeur 
et 89 cm. de hauteur; ce sont ses 
proportions harmonieuses et ses qua- 
lités de fabrication qui lui ont valu 
d’être poussé à 356.000 francs aux 
Domaines, Paris, le 13 Mars 1952 (20). 
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Bureau plat d'époque Louis XV représentant le modèle classique ; le dessus est bordé d’une moulure de 
cuivre. Les bronzes de ce meuble en bois de rose et de violette ne sont pas d'époque, ce qui lui enlève de 
la valeur. Présenté aux Domaines le 13 Mars, il s’est vendu 582.000 francs ; salongueurétait de | m.50(21). 


Un des trois tabourets de la fin du XVIIIe siècle vendus 127.500fr. 
à l'Hôtel Drouot, le 22 Février. Ils sont de travail italien en bois 
peint, de différents tons pastels : bleu, rouge et vert sur fond uni- 
forme jaune rehaussant l’effet des pieds à treillage en relief (22). p 


Bureau dos d’âne d'époque Louis XV, en bois de placage, vendu 
112.800 francs le 17 Mars, à l'Hôtel Drouot : modèle classique, 
marqueterie en feuilles, avec tiroirs dits «en caisson », moins 
apprécié que les modèles droits, moins lourds d'apparence (23). 


v 


Dressoir d'époque Charles X, présenté à Bruxelles le 20 Février à la Galerie 
Georges Giroux, et vendu 20.500 francs belges (145.000 francs français). C’est 
un meuble de fabrication assez rare : loupe d’amboine pour le bâti général, pierres 
dures de couleur pour les motifs en médaillons de fleurs, marbre gris pour le 
dessus, bronze doré pour les cariatides de femmes et les encadrements (24). 


26 Les prix de ventes publiques sont les prix 
d’achat réels, tous frais de vente compris. 
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es petites tables sont toutes à la mode ; surtout, elles sont 
L pratiques et, dans un intérieur, correspondent cons- 
tamment à un besoin. Leur valeur décorative dépend moins 
de leur valeur marchande que de l’ingéniosité ou de l’imagination 
du décorateur. Il n’est pas nécessaire de payer un million 
certaines tables marquetées. Il existe en effet cent moyens, en 
partant d'éléments anciens, de composer de charmantes petites 
tables. Ces transformations ne sont pas des truquages : ce sont 
des utilisations qui étaient déjà courantes au xvrrIe ; la mode était 
alors tournée vers l’Orient, et, sous les plateaux importés de 
la Chine, les ébénistes de Louis XV n'’hésitaient pas à adapter 
des piètements fabriqués dans leur ateliers. Aujourd’hui, 
elles peuvent être composées à partir de ces piétements 
anciens, ou en utilisant d’autres éléments décoratifs ou 
mobiliers. Les pieds d’un tabouret à châssis, recouverts d’un 
plateau de bon goût constitueront l’élément essentiel d’une 
petite table. On trouve facilement des tabourets joliment 
sculptés, des sièges bas vénitiens aux polychromies chatoyantes. 
Suivant le même principe, on peut utiliser un banc, s’il est 
assez court. Rechercher surtout le bois doré, qui soulignera et 
fera « chanter » les tons du plateau. 

Il faut savoir utiliser ces piètements anciens. Un plateau 
très simple sera évidemment le plus indiqué, puisqu'il 
soulignera la valeur de la base : une planche d’acajou, une 
plaque de marbre, un rectangle de fer peint et verni, un 
verre gravé ou dépoli (le plus heureux effet peut être obtenu 
par une plaque de verre laissant voir la monture à châssis 
d’un piètement de bois doré), un plateau de tôle au décor 
léger, ou mieux, de cuivre gravé ou d’étain. 

On peut inverser le problème et orienter ses recherches 
vers les plateaux anciens ; les solutions sont nombreuses, 
presque infinies : 6 

— plateaux vénitiens aux couleurs vives, décorés de scènes 
orientales, montés sur un sobre piètement moderne; 

— plateaux de marqueterie provenant des tables du xvine, 
dont le dessus était parfois interchangeable. Il s’en trouve, 
ornés de marbre, d’écaille, à personnages, à attributs de chasse ; 

— plateaux de marbre, ou de mosaïque dé marbre permettant 
toutes les fantaisies de couleur, et qui peuvent être réduits aux 
dimensions désirées ; 

— plateaux de laque chinois, ou japonais, ou laqués en 
France au xvin® à la manière orientale. Toujours rectangulaires, 
ils se trouvent en général sur un piètement français moderne 
et constituent ainsi des tables basses tout ensemble pratiques, 
décoratives et d’un prix modeste ; 

— vernis Martin au décor de laque, peints de sujets orientaux 
sur fond de couleur, ou d’or. Le secret en a été perdu et les 
plateaux en « Vernis Martin » sont assez rares. 

Ici comme ailleurs, l’essentiel est de respecter les règles 
subtiles du goût : éviter le bariolage (parfois séduisant d’ailleurs) 
cher à trop de décorateurs et qui sert le plus souvent à 
« maquiller » une malfaçon ou une falsification. Se méfier 
de ces truquages fréquents qui consistent à obtenir une petite 
table en coupant le plateau d’une table ordinaire et en lui 
sciant les pieds, où en remplaçant le corps d’une table de nuit 
par une plaque de bois ou de marbre. Enfin, fuir l’imitation, 
la fabrication en série et les marqueteries « à la chaîne ». 
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On peut en composer à partir d’éléments anciens, 
avec de l'imagination, et sans dépenser une fortune. 


Le bois a été beaucoup utilisé au XVIIe siècle dans la décoration. On voit 
ici un lévrier surmonté d’une simple tablette de marbre. Personnages 
fabuleux, chimères, sphinx, grotesques, animaux, souvent en bois doré, 
parfois en bronze ou en marbre, constituent autant de guéridons originaux. 


Les enseignes commerciales avaient autrefois des 
formes très plastiques. Ce caducée de fonte, proba- 
blement fixé à la devanture d’une pharmacie soutient 
un petit plateau de bois. À peu de frais, on peut 
utiliser ainsi beaucoup de piètements: pieds cintrés 
des brüûle-parfum Louis XVI, pieds ornés de bustes 
féminins des tables à fleurs, trépieds Louis-Philippe. 


Le sens du pratique et du confort anglais a été importé dès le XVIIIe. Notre 
époque y obéit plus que jamais. Cet « X » d’acajou, doucement incurvé, est 
recouvert d’un plateau mobile reposant sur des sangles. Son prix varie de 20 
à 40.000 francs. Transportable, ce genre de table est des plus appréciés. 


Les Vénitiens ont eu le sens 
de la couleur et du décor. Un 
plateau où, sur fond crème, 
chantent les ors et les rouges, est 
posé ici sur une base moderne 
qui, sans ostentation mais scru- 
puleusement, en respectel’esprit. 
Influencée par l'Orient, Venise 
séduisit l’Europe et c'est à 
maintes reprises que l’art Fran- 
çais, décoratif et pictural, y 
trouva une source d'inspiration. 


La mode des scènes peintes 
supplanta au XVIII celle des 
marqueteries. Une « table- 
découpure », comme celle-ci, 
vaut de cent à cent-cinquante 
mille francs. Sur ces plateaux 
étaient collées des gravures 
découpées puis recouvertes 
d’une couche de vernis. Cette 
vogue fut éphémère, mais égala 
celle des meubles au « Vernis 
Martin » au décor de laque. 


Les éléments de décoration vénitiens furent 
nombreux sous Louis XV. Ici un petit personnage 
« maure » soutient un plateau très simple; on le 
retrouve dans les positions les plus fantaisistes; 
il est à l’origine du guéridon « porteur de 
girandoles ». On en trouvait déjà du temps de 
Louis XIV, et l’époque de Napoléon III les multipliera. 


Le style Directoire veut des lignes viriles, un ‘décor sobre. Beaucoup 
de décorateurs s’en inspirent aujourd’hui. Nous montrons un guéridon de 
marbre noir, ceinture de cuivre doré, au piètement d'acier gris, valant 
50.000 francs. Le XIX£ siècle jouait déjà de cette opposition bois métal. 


Les tabourets du XVIIIe 
étaient toujours élégamment 
sculptés. Celui-ci était à châssiss 
c'est-à-dire que le siège en était 
mobile, interchangeable: il a 
donc été fort aisé de le rem- 
placer par un marbre. Les 
« bouts » de chaises longues qui, 
sous Louis XV et sous Louis XVI, 
s’adaptaient aux fauteuils pour 
former canapés, peuvent aussi 
se transformer en petites tables, 


La simplicité et la pureté des 
formes de la fin du XVIIIe 
français  réapparaissent  fré- 
quemment aujourd’hui chez nos 
décorateurs. Voici une table 
faite d'un double piètement de 
bois joint par une barre de 
cuivre légèrement ciselée, sur- 
monté d’un plateau d’acajou d'un 
mètre de long sur 50 cm. de 
large. (Prix : 35.000 frs). Sa 
sobriété s'adapte à tous les styles. 


Cours des objets d’ameublement 


Applique de style Louis XVI en bronze doré, à décor 
de cariatide de femme, reproduisant le modèle du Musée 
des Arts décoratifs que nous avons publié le mois dernier 
dans notre article relatif aux appliques du XVIIIe siècle. 
Présentées à l'Hôtel Drouot le 12 Mars, celles-ci se sont 
vendues 38.800 francs la paire ; hauteur : 25 cm. (26). 


Grande statuette en bois sculpté du début de l’époque Ming Statuette de personnage oriental en bois sculpté polychrome posée 
(1368-1644) représentant un Boddhisatva debout, mesurant sur un petit meuble d’appui laqué à décor de fleurs sur fond jaune. 
Î-m. 60, vendue 273.000 francs à la Galerie Charpentier, le Ces deux pièces de travail italien du XVIIIe siècle ont été (avec leurs 
7 Décembre 1951. Dans la même vente une autre statuette, pendants) respectivement vendues 300.000 et 158.000 francs à l'Hôtel 
de même importance, n’a atteint que 146.000 francs parce que Drouot, le 22 Février. Cette vente comprenait un bel ensemble de 
datant des dernières années de la dynastie des Ming (25). meubles vénitiens qui ont dépassé largement leurs estimations (27). 


Très rare pendule en bronze doré, 
d'époque Louis XVI, vendue à Nice 
302.000 francs le 19 Mars. Le sujet à décor 
de jeune femme est exécuté dans le goût 
de Falconet ; le cadran et le mouvement 
sont signés de Bauve, horloger établi à 
Paris. Dernier raffinement, les aiguilles 
sont recouvertes de grenats calibrés et 
l’entourage du cadran orné de strass (28). 


Automate du XIXE siècle représentant 
une danseuse de corde vendu 48.500 francs 
à l'Hôtel Drouot le 25 Février. Parmi tous 
les bibelots romantiques, les automates 
n'ont pas suivi la même hausse que, par 
exemple, les opalines ou les boules presse- 
papier en cristal dont nous avons signalé 
dans notre précédent numéro un modèle 
à facettes recouvert d’opaline disputé 
jusqu’à 335.000frs par deux antiquaires (29). } 


30 Les prix de ventes publiques sont les prix 
d’achat réels, tous du de vente compris. 
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LOUIS XIV 


La survalue de la première période originale 
de la faïence de Rouen est justifiée 
par son coloris, son décor et sa rareté 


l’histoire de la céramique française. L'originalité 

de son décor « au lambrequin » s’est imposée à la fin 
du xvue siècle après une période de cent cinquante années 
de laquelle on ne connaît que les poteries vernissées de 
Masséot Abaquesne. Le privilège de fabriquer à Rouen des 
céramiques «semblables à celles de la Chine et à celles de 
Hollande » fut accordé en 1677 à Louis Poterat, mais ce ne sont 
pas ses interprétations de Delft qui ont fait passer son nom à la 
postérité : il est généralement considéré comme l’inventeur de 
ce fameux « style rayonnant » qui est à l’origine de la floraison 
extraordinaire des faïences rouennaises. Les meilleures années 
de cette période très brillante vont de 1700 à 1740, tandis que la 
période suivante, de « style rocaille » s’étend de 1740 à 1770. Ces 
dates ne sont pas formelles, et bien qu’elles ne coïncident pas 
exactement avec les règnes historiques, on distingue ces deux 
périodes, par simplification de langage, en les nommant 


153 faïence de Rouen tient une place exceptionnelle dans 


Rouen Louis XIV et Rouen Louis XV. Toute la production 
fut très féconde jusqu’en 1785, mais le Rouen aux formes sobres 
et au décor ordonné du temps de Louis XIV reste le plus 
précieux, le plus rare aussi, et, en tous cas, le plus cher. 


Les formes de la grande période de Rouen portent les marques 
du classicisme : simplicité des lignes, rigueur et symétrie dans 
l’élégance. Les assiettes sont rondes, les plats ovales, rectan- 
gulaires ou hexagonaux ; les pièces de formes droites et simples. 
L’abandon après le Louis XIV de ce style régulier, quasi- 
architectural, sera le premier pas vers la richesse surabondante 
et la fantaisie débridée propres à l’esprit du XVIHI. Les lignes 
sinueuses, les formes contournées, la rocaille ne peuvent être 
que Louis XV. 


C’est un rôle principalement décoratif qu’a joué de tous 
temps la faïence de Rouen. Ce rôle fut servi à merveille par les 
événements. En 1709, Louis XIV, suivi bientôt par la Cour, fit 


Le décor à lambrequin caractérise le « style rayonnant » que l’on attribue généralement à Louis Poterat. Le très beau plat hexagonal que nous reproduisons 
(d’une valeur de 50 à 80.000 francs) est orné « à broderies ». Le décor géométrique soulignant la construction du plat, le rythme harmonieux des formes et du 
dessin synthétisent le besoin d'ordre et de rigueur de la période classique du Rouen née sous le règne de Louis XIV et prolongée en fait jusqu'en 1760. 


Le motif central à armoiries est fréquent. 
Voici un exemple de plat, à bord festonné, 
décoré d’une armoirie sur un cartouche, 
qui vaut une trentaine de mille francs. 
Inscrit en blanc sur le fond, le motif central 
est parfois, au contraire, dessiné en bleu 
sur l’émail blanc. Quelques pièces sont 
décorées aux armes de Poterat, mais plats 
et assiettes sont en général marqués au 
blason de leur propriétaire. D’autres 
armoiries sont d'inspiration fantaisiste. 


Les pièces à fond jaune ou vert sont 
rarissimes. Leur prix peut atteindre plu- 
sieurs centaines de milliers de francs. Le 
tableau émaillé que nous montrons ci- 
dessous présente un groupe d’amours 
musiciens dans un décor de broderies. Il a 
été récemment acquis par un musée alle- 
mand. De telles pièces sont très recherchées 
par les collectionneurs ; celles décorées 
d’arabesques noires sont presque introu- 
vables aujourd’hui dans le commerce. 


Le décor chinois apparaît dès les pre- 
mières années du XVIIIS siècle. Un person- 
nage chinois, accompagnant la broderie, a 
d’abord remplacé la rosace traditionnelle 
ou l’écusson central; puis, comme dans ce 
plat du Musée de Cluny, apparurent les 
scènes orientales; la couleur en est généra- 
lement bleue, plus rarement bleue et rouge; 
la polychromie dissimule quelquefois la 
mauvaise qualité du dessin. Valeur mar- 
chande : entre 1 50.000 et 200.000 francs. 


L’orfèvrerie inspire directement, dans le 
décor et la forme même, la faïence de 
Rouen, telle cette saupoudrière sur pié- 
douche, au couvercle ajouré, acquise pour 
34.000 francs lors de la dispersion de la 
collection Kuss en Février 1945. La beauté 
ou la rareté des formes est un élément 
essentiel dans l’appréciation des faïences. 
Dans la même vente, une boîte à savon 
ronde à décor bleu et rouge ornés de motifs 
quadrillés et floraux fut payée 535.000 frs. 


Les lignes simples caractérisent avant tout la période 
Louis XIV des productions rouennaises. De simples 
motifs géométriques, toujours distribués avec aisance, 
ornent les cache-pots qui, à cette époque, sont d’un 
usage courant. Celui que nous reproduisons est à 
décor bleu et rouge. Une paire de cache-pots 
semblables peut valoir de 100 à 150.000 francs, 
selon l’harmonie du décor et la réussite des coloris. 


L’Extrême-Orient tenta les artistes rouennais 
influencés au début par les productions de Delft. Dans 
un décor européen, les faïenciers glissèrent d’abord 
timidement des éléments chinois. Bientôt, comme dans 
cette assiette de la collection Chevet (qui fut payée 56.000 
francs il y a quelques mois) le décor oriental envahit la pièce 
entière sans faire de distinction entre le marli et le fond. 


L'interprétation des modèles chinois d'époque Kang-Hi 
est due à Guillibaud et à ses émules. La corbeille reproduite 
ci-dessous, d’une valeur de trente mille francs environ, est 
polychrome. Le bord s’orne d’un quadrillé caractéristique. 
La forme générale en est gracieuse, rationnelle. On 
trouve parfois, dans un décor oriental, des personnages 
européens, œuvres de peintres habiles mais mani- 
festement gênés par la technique particulière de l'émail. 
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Les sculptures moulées sont presque toujours en camaïeu bleu. Voici le 
« Printemps » (ci-dessous). Parfois, ces bustes, de grandeur naturelle, sont 
accompagnés de leurs piédestaux. Il faut compter une centaine de mille francs 
pour en trouver une. Certains reproduisent des personnages illustres. 
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fondre une partie de sa vaisselle d’or, pour la remplacer par de 
l’argenterie et quelquefois même par du métal. On y joint 
«comme ornements » quelques pièces de faïence qui rehaussent 
l’éclat de la table. « Les Grands, écrit Saint-Simon, se mirent 
tous en faïence ». Elle avait tout pour être à la mode : sa 
nouveauté, son éclat et ses prix très élevés. La faïence n’était 
pas un art vulgaire : Edme Poterat, le premier manufacturier de 
Rouen fut annobli par ordre du Roi tout en recevant son titre 
de privilège. 


L'usage de la faïence n’était pas courant dans la vie quoti- 
dienne. Sa fragilité aurait fini par la rendre plus coûteuse 
encore que l’argenterie. Ornés des armoiries du maître de 
maison, les assiettes, les plats (pas encore les services complets 
qui ne datent que de 1760), les coupes étaient disposés sur la 
table d’apparat ; le repas était servi « à la française » : soupières, 
légumiers et bouillons en argent avec leur réchaud étaient 
placés de chaque côté du surtout, et encadrés de drageoirs et de 
hanaps ; puis on recouvrait le tout d’une grande toile : on 
« mettait le couvert », suivant l’expression de l’époque. Mais, au 
moment du repas, les assiettes de faïence étaient remplacées 
par d’autres en argent qui conservaient la chaleur des mets 
et les plats regagnaient ensuite leurs places habituelles : le mur, 
où ils étaient accrochés, grâce à deux petits trous percés sur 
le rebord du fond de l'assiette. 


La faïence de Rouen était, entre toutes, fort répandue. On 
peut la diviser en deux grandes catégories : d’abord les pièces 
purement décoratives : candélabres, surtouts de table, consoles, 
gaines, bustes, bénitiers, cheminées, piédestaux, jusqu’au 
soupirail de cave visible au Musée de Sèvres. En second lieu, 
on peut classer, sous la désignation d'utilité simulée, d’innom- 
brables objets tels que plats à barbe, hanaps, saupoudroirs, 
boîtes à savon et boîtes à éponges (elles ne se distinguent que 
parce que celles-ci ne sont pas percées de trous sur le couvercle), 
cache-pots, encriers, cuvettes, fontaines, huiliers, aiguières, 
salières à trois compartiments, brocs à l’image des saints (qui 
s’offraient aux anniversaires), porte-bouquets, et tant d’autres 
que décrit le magnifique « Répertoire de la Faïence de 
Rouen ». 


. 


Les assiettes peuvent être grou- 
pées dans la vitrine du collection- 
neur par genre, par famille, sinon 
par séries. L’assiette de gauche 
s’orne d’une corbeille, l’autre d’un 
caneton, mais il est évident que 
l'esprit qui a présidé à leur création 
est le même. Les boîtes à épices ont 
trois, parfois quatre compartiments. 
La faïence ayant un but principa- 
lement décoratif, les pièces n'étaient 
recherchées que pour la grâce ou 
l'originalité de leurs formes. On 
trouve sous Louis XIV des plats à 
barbe (au milieu, sur notre photo 
de gauche), mais pas encore de 
soupières, ou du moins de très rares. 


Les pièces ornées d’or niellé sont 
rarissimes. Leur prix peut atteindre 
un million de francs. Le plat conservé 
au Musée du Louvre et reproduit 
ci-contre, présente, sur un émail 
ocre décoré d’arabesques noires, 
un groupe d’amours distribué avec 
une heureuse fantaisie. C’est une 
pièce évidemment exceptionnelle, 
précieuse par sa rareté qui déjà 
n’obéit plus au goût et à la mesure 
du grand siècle. Les faïences sur 
fond ocre apparurent vers 1725. 


La symétrie du décor ressortit aux lois de l’art du xvir. 
Edme Poterat, empruntant d’abord à Nevers ses ouvriers et sa 
technique italianisante, adapte à la faïence la belle ordonnance 
des arabesques de Bérain, elles-mêmes d’origine chinoise et 
persane : c’est le « décor à lambrequins », de style régulier, 
architectural, qui deviendra le principe même du décor 
rouennais. Influencé par la marqueterie, par la damasquinerie, 
le dessin toujours moelleux grâce à la composition particulière 
de l’émail se complique de rinceaux et de volutes, de motifs 
de ferronnerie se mêlant aux fleurs. Le décor central du 
Rouen comporte un groupe de personnages ou d’animaux, 
parfois des armoiries ou un bouquet ; il se compose le plus 
souvent de motifs symétriques répétés et habilement combinés : 
coquilles, draperies, fleurons, culs-de-lampe garnis de corbeilles 
fleuries dont les rinceaux gagnent parfois le marli, bouquets 
enfermés dans des espèces de baldaquins liés entre eux par des 
guirlandes de feuilles ou de fleurs. Le décor est « à réserves » 
lorsqu'il s'inscrit en blanc sur le fond bleu : ou bien, plus 
rarement, il se détache en bleu sur le fond d’émail. En général, 
à un centimètre du bord de l’objet, une ligne bleue en accuse 
la forme. 


Le décor de Rouen rappelle primitivement le camaïeu de 
Delft, mais il se reconnaît aux teintes plus fondues, à la pâte 
plus épaisse et plus lourde, au brillant de l’émail bleuté, obtenu 
par la technique du « grand feu », qui recouvre cette terre rouge 
particulière presque toujours visible par transparence (les 
Delft par ailleurs, portent toujours au revers, des piqûres dans 
l'émail). Vers 1700, le bleu se souligne d’un rouge de fer, fort 
difficile à obtenir et qui n’a d’équivalent dans aucune autre 
fabrique ; la présence de ce rouge constitue ainsi, au premier 
chef, un élément d’expertise. Une potiche ornée de rouge se 
trouve au Musée de Rouen, mais de telles pièces sont main- 
tenant difficiles à trouver. Certaines fleurs sont soulignées d’un 
jaune ocré aux tons de cuir. Moins fréquentes sont les pièces sur 
fond: décoré à l’imitation de l’or niellé aux nuances saumonées 
et violacées. Beaucoup plus rares encore celles agrémentées 
d’arabesques noires ; en effet, le manganèse à partir duquel 
ce noir est obtenu réagit au feu à une température très élevée, et 
surtout très différente des autres colorants. La faïence poly- 
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chrome bleue, verte, jaune, rouge, demandant moins de soins 
de la part des ouvriers, était d’un prix de revient moins élevé et 
d’une réussite plus certaine. L’éclat des couleurs, en effet, 
permettait de dissimuler les imperfections de la cuisson ou 
du dessin. 


La faïence de Rouen complète aujourd’hui par excellence le 
décor de la salle à manger, mais le collectionneur qui veut 
remplir ses vitrines exige des séries complètes — tout comme 
le collectionneur de Marseille, et ce sont les deux principaux 
cas de ce genre. De même qu’en philatélie, les décors sont classés 
par rareté, et leur cote est bien établie dans l’ordre suivant : 
Rouen aux « armes », puis «aux oiseaux », «au chinois », 
« au coq », « à la musique », avant d’en arriver au « papillon » 
et finalement au rarissime « chèvrefeuille ». Cette hiérarchie 
des Rouen est sanctionnée par des prix allant de 5.000 francs, 
pour des assiettes banales, jusqu’à 300 et 500.000 pour les pièces 
les plus rares. Les Rouen les plus rares pourraient même être 
estimés aux alentours du million. 


La faïence de Rouen du début du xvirI a une sérénité remar- 
quable ; le bleu moins dur se différencie de celui de Nevers ; la 
pâte plus lourde se différencie de celle de Delft. Aucune marque 
n’est imprimée au dos, mais parfois seulement une initiale. On ne 
possède aucun renseignement précis sur ces lettres et force est 
de supposer que chaque pièce marquée permettait de distinguer, 
après cuisson, l’ouvrier qui l’avait exécutée, afin de vérifier 
son ouvrage et d’en fixer le salaire. Lille, à la même époque, a 
utilisé le décor de Rouen, particulièrement sur des plateaux 
et des pièces plates. Leur émail a beaucoup plus de brillant ; 
la décoration moins de souplesse. 


Dans la seconde moitié du xix® siècle, d’excellents faux 
Rouen, avec un rouge laque très réussi et très trompeur, ont 
été exécutés, mais les difficultés de fabrication découragent 
de nos jours les faussaires. Et finalement, les imitations actuelles, 
à part des pièces habilement surdécorées assez difficiles à 
reconnaître, prouvent que la faïence, plus que toute autre 
céramique, supporte difficilement les fautes de goût et les 
faiblesses d’une technique délicate entre toutes. 


Cours des faiences et porcelaines ‘ 


Pot à crème en porcelaine 
tendre de Mennecy vendu 
70.300 francs. Il mesure 
10 cm. de haut et repose 
sur trois petits pieds. Son 
décor est peint d'oiseaux 
polychromes ; les pièces 
en Mennecy  polychrome 
sont très recherchées (30). 


Grande tasse en porcelaine de Sèvres à deux anses, 
à décor de fleurs sur des panneaux alternés à fond 
bleu et noir. Diamètre de la soucoupe : 20 cm. 
Tasse et soucoupe ont été payées 85.000 fr. (32). 


Assiette en porcelaine de Tournai à décor en camaïeu vert et jaune « au 
chinois » qui a trouvé preneur à 70.300 francs. Les décors dans le goût 
chinois et coréen sont en général les plus précieux de l’art céramique (35). 


D ' 4 


Petite statuette d'enfant nu debout 
à côté d’une enclume, d’une hauteur de 
10 cm., vendue 24.000 francs au cours 
de la collection Chevet. Toutes les 
pièces de cette page proviennent de 
cette collection, dont nous avons re- 
produit dans notre précédent numéro 
les objets les plus marquants (33). 
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Théière également en porce- 
laine tendre de Mennecy 
vendue 40.500 francs. Elle 
mesure || cm. ; son décor 
est polychrome mais à motif 
de fleurs et d'insectes. Le 
modèle dans son ensemble 
est plus simple que celui du 
pot à crème de gauche (31). 


Petite tasse classique en porcelaine de Saxe avec 
sa soucoupe de forme lobée ; son décor polychrome 
et or sur fond bleu représente des personnages de 
la comédie italienne. Prix d'achat : 33.000 francs (34). 


Rx 
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Assiette en porcelaine de Sceaux, décorée en camaïeu pourpre à motif 
central d’amours dansant sur des nuages. Le marli à bord lobé est à l’imi- 
tation de la vannerie, Cette assiette a trouvé amateur à 42.500 francs (36). 


Les prix de ventes publiques sont les prix 
d'achat réels, tous frais de vente compris. 
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Comment en distinguer les qualités et 


D: _ Plauthenticité dans le foisonnement d’un 
nc, mode d'expression qui a attiré tous les artistes. 


ANS presque tous les intérieurs on peut voir des gravures du xvue siècle. Leur attrait est dû 

. à l’amabilité du sujet et au charme de leurs couleurs ; leurs prix sont relativement modiques 

| lorsqu'on les compare aux peintures d’un effet décoratif égal. Cependant la multiplicité de 

; ces gravures en noir et en couleurs oblige à acquérir un minimum de connaissances pour distinguer 

l’authenticité du tirage, la qualité de l’impression et la rareté de l’épreuve. 

Si certaines gravures ne valent pas très cher, c’est neuf fois sur dix parce que ce sont des tirages 

? , photomécaniques. Sorties du magasin, celles-ci ne valent plus rien ; l’amateur qui désire connaître 

un peu mieux le marché de la gravure ancienne doit savoir comment acheter des pièces qui ont une 
valeur réelle, autant décorative que marchande. 


COMMENT RECONNAITRE UNE GRAVURE AUTHENTIQUE 


Les impressions en couleurs sont évidemment les plus nombreuses et les plus recherchées. 
Au xvue siècle, les procédés: classiques étaient le «pointillé» imprimé en couleurs à la poupée, 
et la gravure «en teinte » imprimée en couleurs au repérage qu’il est impossible d’imiter parfaitement 
aujourd’hui. Ces deux sortes d’impression exigeaient de la part du graveur une grande maîtrise 
dans l’exécution. Pour la gravure en teinte, par exemple, il fallait travailler au moins trois plagches 
— correspondant au trois couleurs primaires : le rouge, le jaune et le bleu — en plus du cuivre principal 
réservé à l’encre noire ; ces préparations se faisaient à l’aide d’outils aussi variés que nombreux : 
pointes, grattoirs, berceaux, burins, entre autres, dont les travaux étaient ensuite complétés à 
l’eau-forte. On voit qu'il y a réellement de quoi décourager les imitateurs d’aujourd’hui qui 
ont a leur disposition la photographie et la photogravure. Mais pour une gravure il n’est pas suffisant 
de vérifier si le procédé se révèle correct, car de nombreux « retirages » ont eu lieu au xix® 
siècle à l’aide, évidemment, des planches du xvine. Il est possible de les distinguer aussi. De sorte 
que les principes primordiaux de l’amateur d’estampes sont les suivants : savoir examiner une 
gravure, et établir des comparaisons avec des références connues. Chaque cas étant un cas particulier, 

, | “ la chose est parfois assez compliquée, mais elle n’est jamais très difficile pour celui qui a décidé 
d’acquérir de solides notions en la matière. 


LA GRAVURE AIMABLE ET SES ARTISTES 


La gravure était tellement répandue au xvu® siècle que tous les peintres de l’époque ont travaillé 
pour elle. De tous les sujets qu’ils ont fournis, ce sont — et de loin — les scènes de genre et de mœurs 
qui ont été les plus demandées. Cet engouement a été entretenu par Watteau, bien malgré lui. On ne 
lui doit que dix, eaux-fortes, dont sept sont de petites figurines de modes. Celles-ci sont devenues 

\ très rares : la Bibliothèque Nationale a pu en trouver six, il y a deux ans, qu’elle a payées 250.000 francs. 
Du vivant de Watteau à peine dix de ses tableaux furent gravés. C’est seulement après sa mort que 
son ami Jean de Julienne entreprit de faire publier les recueils des dessins et peintures du célèbre 
maître des fêtes galantes. En l’espace d’un peu plus de dix années, six cents pièces 


37 


Janinet est le meilleur interprète de Nicolas Lavreince. L'épreuve 
de « l'Indiscrétion » que nous montrons dans un état non définitif (le pied 
de la femme assise et le titre ne sont pas encore dessinés) a été payée 
280.000 francs il y a quatre ans : c’est une gravure en couleurs à la manière 
du lavis, genre qui valut à Janinet toute une série de succès. Ses meilleures 
pièces sont inspirées surtout de Lavreince, aquarelliste suédois attiré par 
le charme de la vie de Paris où ses sujets galants furent très vite populaires. 


furent ainsi produites. Elles eurent un retentissement 
considérable, puis Boucher lui succéda dans la faveur du public. 
A côté des grands recueils de peintres, l'illustration du livre 
donna une nouvelle extension à la gravure. Au milieu du siècle, 
les estampes étaient achetées très couramment pour orner les 
murs, mais leur succès devint plus foudroyant encore avec la 
découverte des procédés en couleurs. Les grands artistes à la 
mode fournirent dès lors des sujets uniquement en vue de la 
reproduction en couleurs, pour la décoration des intérieurs. 
Tous furent influencés par la littérature de l’époque ; bien 
souvent le ton n’hésitait pas à dépasser le simple badinage, pour 
atteindre le franc libertinage dans le genre des contes de La 
Fontaine. Tout le monde connaît les « Hazards heureux de 
l’Escarpolette » publiés en 1782 d’après Fragonard. On peut dire 
qu'avec cet artiste le XVIIe siècle a vécu les plus grands moments 
de la gravure aimable. En même temps que lui, deux autres 
fournisseurs de grand talent se sont illustrés dans ce genre : 
Baudouin et Lavreince. Leurs plus fameuses compositions sont 
« Le Couché de la Mariée », « La comparaison » et «l’Aveu 
difficile » qui ont été tirées à des milliers d’exemplaires. De très 
belles épreuves en noir peuvent valoir aujourd’hui 50.000 francs 
et même davantage ; d’autres en couleurs doublent facilement 
ces prix. Les scènes aimables forment la plupart du temps deux 
pendants qu’il est bon de ne pas séparer, ou plus exactement 
qui prennent plus de valeur lorsqu'ils sont réunis. Aïnsi deux 
bonnes épreuves (nous ne disons pas exceptionnelles) de 
« Vénus couronnée par les Amours » et « Vénus désarmée 
par les Amours » en tirage noir et rouge d’après Boucher, 
peuvent être estimées jusqu’à 50 ou 60.000 francs si-les deux 
gravures sont présentées ensemble, et dans les mêmes conditions 
de tirage. Un assortiment boîteux n’aurait pas le même cachet. 


LES MEILLEURS GRAVEURS 


En dehors de l’artiste, peintre ou dessinateur, qui fournissait 
le sujet, il y avait le graveur. Le graveur du xvirie n’est pas le 
photographe de l’époque, comme on se l’imagine trop souvent. 
Cochin qui fut à la fois dessinateur, graveur et critique d’art, 
disait : « On ne doit point regarder les excellents graveurs 
comme de simples copistes ; ce sont plutôt des traducteurs 
qui font passer les beautés d’une langue très riche dans une 
autre qui l’est moins ». Cela se conçoit facilement : en consé- 
quence, les graveurs ne sont prisés qu’en fonction de leurs 
mérites personnels. Par exemple, les interprétations de Watteau 
par Aveline ou Cars sont bien préférables à celles des Audran. 
Il est donc indispensable de connaître non seulement les maîtres 
du sujet aimable, mais encore les noms et les qualités de leurs 
meilleurs graveurs. 


Le meilleur graveur de Boucher est Bonnet. Spécialisé dans la manière 
du pastel, il a publié une suite de portraits féminins dont on voit ici un des 
plus célèbres, provenant de la collection L.-F. où elle avait trouvé acquéreur 
à 380.000 francs, en 1949. On doit à Bonnet un traité sur « le Pastel en 
gravure »; sa technique était poussée à une telle perfection que pour 
imprimer certaines pièces il utilisait jusqu’à huit planches, dont une planche 
de blanc. Il a mis à profit son procédé pour reproduire des miniatures. 


Sans conteste, Janinet et Debucourt ont régné dans le domaine 
de l’interprétation aimable jusqu’à la fin du siècle. Ils doivent 
cette suprématie surtout à la perfection qu’ils apportèrent à leur 
technique de la couleur. Pour en avoir une idée, on peut dire 
que certaines épreuves rarissimes sont capables d’atteindre 
le million. Il y a quatre ans, au cours de la vente H.T..., une 
épreuve extraordinaire du 2€ état des « Deux Baisers » de 
Debucourt a réalisé près de 800.000 francs. Dans la même 
collection se trouvait une des quatre seules épreuves connues 
de la « Joueuse de guitare » de Janinet, qui a été acquise par la 
Bibliothèque Nationale pour la somme de 670.000 francs. 

Le maître technicien était Debucourt : il savait utiliser 
jusqu’à dix procédés différents, interprétant souvent des compo- 
sitions qu’il dessinait lui-même, comme c’est le cas notamment 
pour ses deux pièces les plus connues : la « Promenade 
Publique » et la « Promenade de la Gallerie du Palais-Royal ». 
Janinet, lui, était réputé à juste titre comme le meilleur spécia- 


L'œuvre complet de Debucourt se compose de plus de cinq cent 
cinquante pièces, dont les meilleures sont toutes gravées d’après ses propres 
compositions. « Les deux baisers » est le chef-d'œuvre de la gravure 
aimable du XVIIIe siècle. C’est la gravure de l’École française qui a atteint 
le plus gros prix au cours de ces dernières années : 840.000 francs en 1948, 
à la vente de la collection H. T. : il s'agissait d’une rarissime épreuve du 
deuxième état, tirée sur papier à grandes marges, provenant de la fameuse 
collection de l’Ambassadeur Dutasta où elle avait été payée en 1926 le 
prix exceptionnel de 510.000 francs. Chaque gravure peut être trouvée 
dans des conditions de tirage très différentes, auxquelles correspondent 
des prix différents qui s’établissent en outre en fonction de leur rareté 
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liste de la couleur : ses meilleures pièces sont interprétées 
d’après Lavreince. Après Debucourt et Janinet, se classent 
une demi-douzaine de très bons graveurs qu'il faut connaître : 
Laurent Cars qui a interprété de façon spirituelle Watteau, 
Chardin, Greuze et Boucher ; Demarteau qui s’est fait une 
réputation imbattable dans la manière du crayon, exécutée 
d’après Watteau et bien plus encore d’après Boucher ; Louis- 
Marin Bonnet, le grand spécialiste de la manière du pastel qui 
avait pour modèles Boucher et Jean-Baptiste Huet ; N. de 
Launay qui était presque l’équivalent de Janinet pour les sujets 
gravés en noir d’après Fragonard et également d’après 
Lavreince ; enfin N.-H. Regnault qui, d’après Fragonard et ses 
propres compositions, a acquis la meilleure renommée dans 
l’impression en couleurs. 

Il est impossible évidemment de citer ici tous les graveurs 
qui se sont illustrés dans le genre aimable. Quant au prix, 
chaque amateur doit savoir que la profusion des pièces tirées 


et de leur fraîcheur. Deux très belles épreuves, en état définitif, des « Deux 
Baisers » se sont payées à quelques semaines d’intervalle 280.000 francs 
et 120.000 francs ; la dernière, un peu jaunie était imprimée sur un papier 
légèrement aminci sur les marges. De bonnes épreuves peuvent être 
trouvées pour cent mille francs. Parmi les autres monuments de la gravure 
aimable du XVIIIe, se classent deux pendants de Debucourt : «La promenade 
publique » et « La Promenade de la gallerie du Palais-Royal » (qui valent 
couramment de 50.000 à 1 50.000 francs), ainsi qu’un album aussi recherché 
que sa gravure « Les deux Baisers » : les « Modes et manières du jour 
à Paris » composé de cinquante-deux pièces, dont un exemplaire avec le 
coloris ancien et de grandes marges s’est vendu un jour 775.000 francs. 


La manière du crayon visait à donner la reproduction d’une composition 
dessinée au crayon. Demarteau n’est pas l'inventeur de ce procédé mais 
c'est lui qui en atiré le meilleur parti, surtout en interprétant Boucher, 
représenté ci-dessus par un « Buste de jeune femme, une rose à son 
corsage ». Les tirages pouvaient être fort variés. Celui que nous citons 
était imprimé en noir et rouge sur papier teinté vert avec parties 
réservées en blanc pour donner l'illusion du rehaut de gouache; cette 
épreuve a été payée 175.000 francs lors de la vente H.T... D’autres 
belles épreuves valent plus couramment aux alentours de 30 à 
40.000 francs; elles sont imprimées en sanguine et blanc, ou en 
noir et rouge, ou bien encore en noir et blanc sur papier teinté. 


au xvine siècle lui permet de trouver aujourd’hui des gravures 
à des prix très modiques, parfois inférieurs à quelques milliers 
de francs. Ces pièces bon marché n’ont certes pas les lettres 
de noblesse exigées pour entrer dans de très grandes collections, 
mais il importe avant tout que chaque amateur soit capable d’en 
distinguer les qualités et les défauts. 


COMMENT APPRÉCIER UN BON TIRAGE 


La première condition d’un bon tirage est d’être vigoureux ; 
il doit, dans le noir, rendre le plus de contrastes possibles ; dans 
la couleur, donner des nuances franches et vives. Au XVIIe siècle, 
les tons employés étaient très violents ; aujourd’hui ils nous 
choqueraient. La femme de l’époque était très maquillée, très 
poudrée et la gravure n’atténuait pas cet état de chose. C’est 
la lumière (principalement celle du soleil) qui est coupable des 
couleurs affadies et des noirs passés. Autrefois, lorsque l’estampe 


galante était produite en grande quantité, les acheteurs ne se 
montraient guère exigeants quant à leur tirage ; elle n’était pas 


encore objet de collection. En fait, l’on en prenait presque aucun 
soin. Le verre étant fort rare à l’époque, les gravures n’étaient 
pratiquement pas protégées, et le plus souvent simplement 
placées dans un cadre. Seuls, au cours de la seconde moitié 
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Le pointillé était obtenu à l'aide d'outils variés semblables à des aiguilles 
aux pointes acérées ; le modelé était donné (comme aujourd’hui 
en photogravure) en accentuant plus ou moins la force et la texture 
des points. « L’Amant écouté » d’après Schall, reproduit ci-dessus est 
ordinairement vendu avec son pendant, « l’Éventail cassé », tous deux 
gravés par Bonnet. Ces estampes sont en couleurs. Les meilleures épreuves 
de ces deux pendants se sont vendues, il y a deux ans, 82.500 
francs; «l'Amant écouté » sans son pendant et sans marge n'a fait 
que 13.500 francs à la même époque. Pour obtenir la couleur, 
la planche pointillée était encrée à l’aide de petits tampons nommés 
« poupées », permettant ainsi l'impression ‘avec un seul passage. 


du xvue siècle, quelques grands collectionneurs ont commencé 
à les conserver soigneusement en portefeuilles. 

Greuze a révélé en 1791 que les planches exécutées d’après 
neuf de ses tableaux par quatre graveurs ne lui avaient pas 
rapporté moins de 300.000 livres, ce qui représente environ 
un tirage de vingt mille épreuves. On conçoit facilement que 
les dernières imprimées aient moins de force que les exemplaires 
« de tête ». Les gravures à quelques sols, décor habituel de la 
vie, se trouvaient dans toutes les boutiques de la rue Saint- 
Jacques et des environs. La plupart des artistes graveurs étaient 
d’ailleurs eux-mêmes marchands et leurs planches constituaient 
un fonds de commerce fidèlement exploité suivant les caprices 
de la mode. Ce sont ces tirages tardifs que l’on désigne sous le 
nom de « retirage ». La plupart du temps ces retirages ont été 
imprimés sur du papier qui permet d’en identifier la date, mais 
avec un peu moins de scrupule, certaines épreuves ont été 
tirées sur du vrai papier du XVIIe fabriqué à la main. 

L'état de conservation du papier a son importance. Une 
gravure pliée, froissée ou déchirée perd de sa valeur. Le collec- 
tionneur observe également les marges qui encadrent le sujet 
gravé. Au xvuIe siècle on n’y prêtait guère attention et elles 
étaient souvent coupées au ras de la composition. Aujourd’hui, 
ce sont au contraire les épreuves tirées sur les grandes feuilles 
du format original qui sont les plus recherchées, les marges 


L’eau-forte et le burin étaient utilisés pour la préparation et le finissage 
des gravures en noir. La faute dans le titre des « Hazards heureux de 
l’escarpolettes » sur l’épreuve que nous montrons ici (et une autre 
dans le nom du peintre : Fragonare) indique d’après la nomenclature 
des gravures de Fragonard qu’il s’agit d’une épreuve non définitive, et 
plus précisément d’une épreuve « du 3€ état sur 6 ». Cette gravure de 
N. de Launay est trop connue pour être particulièrement recherchée; 
l'épreuve que nous citons a été achetée 41.200 francs le mois dernier au 
cours d’une grande collection dispersée aux enchères. L’« Escarpolette » 
étant une gravure en noir, toute épreuve en couleurs peut être réputée 
fausse, soit coloriée à une époque postérieure, soit tirée en photocopie. 


donnant toujours aux gravures une survalue proportionnelle 
à leurs dimensions. D’habiles restaurateurs peuvent agrandir 
ou remplacer des marges : cette opération s’appelle le remmar- 
gement. Un examen par transparence permet de déceler toute 
restauration ou toute supercherie ; il ne faut donc jamais acheter 
d’épreuve collée ou hermétiquement placée sous verre. 

Autre indication : le titre. Gravé au-dessous de la compo- 
sition, souvent accompagné d’un petit quatrain ou d’une 
dédicace, il sert d'indication précieuse lorsqu'il s’agit de déter- 
miner si une épreuve est dans son état définitif. Plusieurs 
épreuves étaient tirées par l’artiste au cours de son travail 
préparatoire : on appelle ces épreuves d’essai des états inter- 
médiaires. Dans les premiers états, le titre ne figure pas ou parfois 
avec une faute d’orthographe, corrigée plus tard sur la planche 
suivante. C’est justement à l’époque de la gravure aimable que 
les états intermédiaires ont été multipliés pour satisfaire quelques 
amateurs ambitieux. De sorte qu’aujourd’hui, le portrait de 
Mme Du Barry, d’après Drouais, est plus rare avec son titre 
définitif qu'avant la lettre. Ceci n’est qu’une exception, et les 
épreuves avant la lettre tout comme les premiers états comptent 
presque toujours parmi les plus précieux. Deux pendants 
l’« Amour » et la « Folie », d’après Fragonard, qui se trouvaient 
dans la célèbre collection H.T. dans un état avant toute lettre 
et imprimés sur un papier à grandes marges avaient vu leur prix 


41 


PE 


Dans le mezzotinto, la planche à graver est d’abord uniformément grainée 
à l’aide d’un outil, le « berceau », qui donne de fines hachures entre- 
croisées; le graveur réduit ensuite plus ou moins ce grain pour obtenir 
les blancs et les demi-teintes. Nous voyons ci-dessus « L’Escalade ou Les 
adieux du Matin » de Debucourt qui fait pendant à « Heur et malheur 
ou La cruche cassée »; ces deux pendants avant la lettre (sans le titre 
gravé) et avec de grandes marges ont été payés 460.000 francs il y a 
quatre ans lors de la vente H.T... Des épreuves, en état définitif, se 
sont vendues 185.000 francs l’année dernière, et deux autres, de même 
état, mais avec de moins grandes marges, 80.000 francs. L’impression 
en couleurs du mezzotinto est obtenue au moyen du « repérage ». 


monter à près de 360.000 francs, alors que des épreuves en 
conditions de tirage normal valent ordinairement de 60 à 
80.000 francs. 

Trouver une pièce réunissant toutes les qualités que l’on vient 
de vanter est le rêve de chaque collectionneur. Pour les guider, 
il existe de nombreux ouvrages dans lesquels sont cataloguées 
par artistes toutes les œuvres connues de chacun d’eux, avec 
une description des états connus et les particularités de chaque 
pièce. Malgré cela, il n’est nullement interdit de trouver une 
gravure inconnue ou d’un état non décrit. 

D'’objet purement décoratif qu’elle était au départ, la gravure 
aimable devient ainsi objet de collection et demande quelques 
précautions pour assurer sa parfaite conservation. Les grands 
collectionneurs du xvine siècle qui les conservaient en porte- 
feuilles, obéissaient à d’autres mobiles : comment auraient-ils 
fait autrement lorsque leur cabinet, comme celui du Marquis 
Beringhem, contenait près de quatre-vingt-mille pièces ? Ces 
estampes — mises à l’abri de l’effet nocif de la lumière et des 
ciseaux de l’encadreur — sont les seules qui ont pu conserver 
leur fraîcheur initiale. C’est également la solution à laquelle doit 
s’arrêter le collectionneur moderne ; il s’en console, en pensant 
que la gravure à sujet aimable est monnaie appréciée par les 
amateurs du monde entier qui y voient l’expression la plus 
représentative de l’art et de la vie du xvm® siècle français. 
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Cours des objets de collections 
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Tabatière en or ciselé d'époque Louis XVI, 
vendue 626£ à Londres, le 6 Février 1952; son 
décor typiquement Louis XVI est l’œuvre de 
l’orfèvre parisien Louis-Philippe Demay, à Paris, 
et porte le poinçon de l’année 1762 (37). 


Chandelier en cuivre incrusté d’argent et d’or 
provenant de Mossoul, XIIIe-XIVE siècle, payé 
248.000 francs lors de la cinquième vente de 
l’ancienne collection Mutiaux (hauteur : 20 cm.). 
Les meilleurs prix de cette vente ontété donnés 
pour les cuivres incrustés, quelques faïences 
rares et — ce qui a été plus inattendu — pour 
les verres irisés du XIVE siècle, dont certains 
gobelets ont dépassé 50.000 francs (38). 


Inro (boîte à médecine) en 
laque d’or du Japon prove- 
nant également de la collec- 
tion Mutiaux, et payé 
15.800 francs. Il datait 
de la fin du XVIIIe siècle. 
et s’est vendu presque le 
double des autres inro 
grâce à sa décoration très 
pure, représentant une lan- 
gouste rouge en relief (41). 


Kobako (boîte) en laque 
noir du Japon, incrusté de 
nacre à large stylisation 
florale payée 6.800 francs 
au cours de la même 
vente ; cette petite boîte 
datait du XVIIe siècle ; 
les plus chères se sont 
vendues jusqu’à 20.000 fr., 
mais leur décor était plus 
réaliste, plus vivant (42). 


» 
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Serviette en cuir rouge de 
Surintendant des Postes Royales 
achetée 40.000 francs par le 
Musée postal au cours d’une vente 
de souvenirs historiques qui a 
eu lieu à l'Hôtel Drouot le 
[5 Février 1952. Parmi d’autres 
pièces curieuses, on voit (à 
gauche, sur la serviette) une 
miniature, représentant l’Abbé 
de Caylus et sa montgolfière, 
vendue 8.250 francs et, à droite, 
une boucle du « patriotisme 
français » qui a fait 32.800 frs: 
c'était, passée sur un ruban bleu 
et rouge le brassard F.F.I. de 
1789 : elle était décernée aux 
vainqueurs de la Bastille (39). 


Petite statuette en bronze 
doré représentant un ours age- 
nouîillé achetée 121.500 francs 
lors de la quatrième vente 
Mutiaux dirigée le 7 Février 
à l'Hôtel Drouot. Le style élé- 
gant et surtout réaliste de cette 
pièce de grande rareté (haut. : 
8 cm.) fait qu’elle doit être datée 
des 111€ - IVe siècles ap. J.-C. (40). 


Les prix de ventes publiques sont Les prix 
d'achat réels, tous frais de ventecompris. 


« Marie - Antoinette d’Au- 
riche » gravée par Janinet 
‘après Gautier-Dagoty. Cette 
preuve vendue 87.500 francs 
tait non seulement de qualité 
xceptionnelle mais encore 
onservée dans sa disposition 
riginale, c'est-à-dire placée sous 
on encadrement ovale mobile, 
mprimé en rose et or. L'année 
ernière une épreuve collée 
ur l'encadrement ne s'était 
endue que 48.000 francs (43). > 


« La Douce Résistance » et « On la tire 
aujourd’hui» sont deux pendants gravés 
d’après des sujets de Boilly : ils se sont vendus 
85.000 francs. Le sous-titre portait l’indi- 
cation précieuse, quant à la date de tirage, de 
la première adresse du marchand. Au cours 
de la même vente, une très belle épreuve de 
la seconde gravure, mais présentée sans son 
pendant n’a fait que 9.000 francs (45). 
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« La Comparaison » d'après Lavreince est une des estampes 
en couleurs les plus célèbres de Janinet ; elle figurait tout norma- 
lement dans la collection de Mme L... qui vient d’être dispersée 
à l'Hôtel Drouot et à laquelle nous consacrons cette page 
entière. Cette épreuve a trouvé preneur à 130.000 francs 
parce qu’elle avait conservé sa fraîcheur originale et 
toutes ses marges absolument intactes, non coupées (47). 
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« Le Baiser de l’amitié » de 
Janinet, gravé d’après une compo- 

sition de Doublet, s'est vendu 

À 174.000 francs ; il s’agit d'une 
| estampe d’un sujet très aimable, 
présentée ici dans une épreuve 

de premier état comme le 

{ prouve l'absence de titre. Les 
plus belles pièces de la collection 

| de Mme L.. étaient présentées 
sous un passe-partout blanc et 
protégées de la lumière par 

« une feuille de cellophane (44). 


PA MATINS. DU OCDE EAN 
DE dus: One de 
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« La Matinée du Jour de l’An» et « La 
fête de Grand-Maman», de Debucourt, 
ont été le plus gros prix de la vente de Mme L...: 
242.000 francs. Un seul point après la date 
gravée (au lieu de deux, ou parfois trois) 
indiquait qu'il s'agissait d'épreuves du tirage 
de 1788. Des épreuves plus courantes de 
ces gravures très connues ont coté aux environs 
de 60.000 francs lors de la saison dernière (46). 
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Les grands panoramas du début du XIX® siècle sont l'apogée du genre, tel ici « Paul et Virginie » édités par Dufour en 1823. Ce sont 
des tableaux qui déroulent sur huit à douze mètres une histoire ou un paysage. Les thèmes préférés sont les scènes de l'antiquité, les jardins 
et vues de monuments, les chasses et les paysages exotiques. Ces papiers conviennent naturellement aux divers styles du début du XIXE siècle 
dont plusieurs ont été remis à la mode récemment, le mobilier en bois clair par exemple. Aussi ne faut-il pas s'étonner des prix élevés payés pour 
des séries de papier en bon état. On en découvre de moins en moins sur le marché alors qu'on les utilise de plus en plus dans la décoration. 


LE PAPIER PEINT ANCIEN 


Pourquoi cette « tapisserie du pauvre » est-elle 
aujourd’hui le grand luxe des décors à la mode ? 


cache soigneusement qu’il possède certaines séries. Si 
l’on venait à l’apprendre, il recevrait une pluie de télé- 
grammes, car la mode est aux premières époques du xix® et cette 
date coïncide avec une apogée du papier peint : les grandes 
scènes panoramiques éditées en France de 1800 à 1835 


{ Fe grand antiquaire, spécialiste de papiers panoramiques, 


complètent normalement un mobilier de bois clair ou de style 


voisin ; aussi sont-elles plus difficiles à trouver aujourd’hui 
qu'il y a vingt ans. Ce renouveau de faveur a d’autre part 
suscité des créations originales de papier-peint moderne qui, 
sans imiter servilement, renouent avec la tradition passée. C’est 
donc une véritable révolution qui est amorcée contre la dicta- 
ture des murs blancs. 
Dès sa plus haute origine, peut-être vers la fin du xvi® siècle, 
papier peint comporte deux catégories. Certains papiers 
sitent des tapisseries. Un grand dessin doit alors être divisé 
de nombreuses planches gravées séparément ; le résultat 
€ nc coûteux et cependant il n’est pas un objet de luxe, 
car l’objet de luxe, à l’époque, c’est la tapisserie elle-même. 
Ce genre ne prendra son véritable essor qu’après 1800 avec 
les grindes créations panoramiques qui en feront ‘un art ori- 
ginal. Plus conforme à sa destination populaire, parce que 
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et tous sujets favoris du XVI : 


beaucoup plus économique, est le papier à dessin répété où 
le motif est exécuté de façon à pouvoir s’enchaîner indéfi- 
niment à lui-même, ce qui permet avec une seule planche 
gravée de couvrir d’aussi grandes surfaces que l’on veut. C’est 
cette deuxième catégorie qui produira les œuvres les plus 
caractéristiques pendant tout le courant du xviI® et surtout 
du xvime siècle. 

Art populaire à l’origine, le papier peint s’introduit de plus 
en plus dans la bonne société. Sans doute ne lui réserve-t-on 
pas le premier rôle, mais, des intérieurs du petit peuple et des 
campagnards, il passe à la fin du xvu® aux murs des garde- 
robes de la bonne société. Cette évolution est due au goût 
de certains ateliers tel celui des Papillon au début du xvine. 
En 1752 commence la grande époque de Réveillon qui durera 
jusqu’à la Révolution. Avec lui et quelques concurrents, comme 
Arthur et Grenard, le papier peint devient un objet d’art. 
Les motifs utilisés sont toujours identiques à ceux des tissus. 
Les rayures, les fleurs, les arabesques étaient rudimentaires 
à l’origine. Au temps de Réveillon, elles sont admirables 
d'invention, de légèreté, de coloris. On fait des indiennes, 
des damassés, des scènes champêtres, des décors à l’antique 
chinoiseries, montgolfières. 


Certains papiers coûtent très cher, mais ils sont à la mode 
pour garnir les petites pièces confortables dans le goût aimable 
de l’époque. : 


La Révolution balaye Réveillon, son luxe et son inspiration. 
Le papier peint garde les traditionnels motifs floraux et archi- 
tecturaux, mais il y ajoute les scènes et emblèmes patriotiques. 
Les scènes antiques gagnent aussi en faveur jusque sous 
l’Empire. Cependant l’Empire retombe davantage dans l’imi- 
tation des tissus, brochés et damassés, de façon à réaliser de 
fausses draperies, avec plis et embrasses simulés, encadrées 
de colonnes, vraies ou fausses, de lances ou de retombées 
de guirlandes. Cette imitation laisse après 1810 le premier 
plan au papier panoramique qui apporte des œuvres originales. 
Après les années 1830, le papier peint succombe à la facilité 
offerte par l’impression rotative qui, sous le régime de la vitesse, 
appauvrit l'inspiration. Sa longue éclipse ne cesse qu'aujourd'hui. 


En exceptant les grossières imitations de tapisserie, la véri- 
table histoire du papier panoramique commence en 1800 et 
se termine en 1835. C’est alors un immense tableau, figurant 
une scène ou un paysage, qui peut se dérouler sur dix à douze 
mètres. Une telle largeur comprend vingt-cinq à trente lés, 
un lé de papier étant une hauteur de mur sur la largeur normale 
de O0 m. 54. Quinze cents à deux mille planches gravées difré- 
rentes sont nécessaires à l’impression d’une telle série. Ce 
travail considérable explique la production relativement 
limitée qui, pour toute l’époque, se chiffre à moins d’une 
centaine de séries. Les sujets ordinaires sont les scènes de 
l’Antiquité, les paysages exotiques, les vues de jardins et de 
monuments. Le tirage se fait soit en camaïeu gris, sanguine 
ou bistre, exceptionnellement vert ou violet, soit en couleurs. 
Beaucoup de séries existent en tirages de différentes teintes. 
Les couleurs sont franches, le dessin bien cerné. Cet art est 
fait de simplicité et de fraîcheur. 


Quant à la technique de fabrication, quelques dates seu- 
lement jalonnent l’histoire du papier peint. Jusqu’en 1829 
tous les papiers sont imprimés sur des feuilles (environ O0 m. 45 
de haut sur O0 m. 54) collées bout à bout. Un papier imprimé 


Les panneaux isolés sont 
une façon d'utiliser les 
papiers peints qui a souvent 
la préférence aujourd’hui. 
On voit ici des scènes 
grecques de Dufour, Ils 
sont entourés d’une bor- 
dure ou de moulures et 
ajoutent par leur netteté 
une allure moderne à un 
ensemble ancien. Un pan- 
neau de 2 à 3 mètres de 
large vaut de 80 à 1 50.000 
francs. Un panorama moyen 
d’une dizaine de mètres 
vaut de 4à 800.000 francs. 
Certaines manufactures qui 
ont conservé leurs planches 
anciennes continuent de 
s'en servir, Un tirage 
moderne vaut 100.000 fr. 
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sur rouleau continu est donc postérieur à cette date. Sur tous 
les papiers anciens on peut voir par transparence une trame 
significative. Ces papiers sont faits feuille par feuille dans des 
cuves dont le fond est un treillis métallique pour que s’égoutte 
la pâte. C’est la trace de ce treillis qui reste visible sur le papier 
avec ses vergeures, trame serrée, et ses pontuseaux, lignes 
espacées de trois centimètres environ et perpendiculaires aux 
vergeures. Les manufacturiers de papier peint ne surent sup- 
primer ces traces qu’en 1756 pour l’Angleterre et 1782 pour 
la France. Avec vergeures et pontuseaux un papier peint peut 
toutefois être encore postérieur à ces dates, mais sans eux, il 
ne saurait être antérieur. 


Avant 1765, les couleurs sont posées à la main, au pochoir ; 
ensuite ce travail est fait par impression, ce qui donne des 
teintes absolument plates. 


La tontisse est un procédé spécial apparu au milieu du 
xviIe siècle. Il consiste à étendre une couche de colle sur le 
papier puis à le saupoudrer de déchets de laine pulvérisés. 
On obtient un papier velouté où les nuances et les dégradés 
n’ont pour limite que la virtuosité de l’ouvrier. 


Certains panoramas sont entièrement dessinés et peints 
à la main. Les spécialistes du genre simplifiaient la besogne 
et ces panoramas se distinguent par une manière plus lâchée, 
des personnages peu nombreux, un par lé ordinairement. Les 
sujets habituels sont des chasses et les trois mousquetaires. 


La mode des panoramas date des grandes expositions de 
Carlhian en 1936 et 1937. Beaucoup de papiers anciens furent 
alors proposés aux antiquaires spécialisés provenant de maisons 
bourgeoises plutôt que de châteaux. Il semble même qu’on 
ait alors épuisé ce qui subsistait de papiers collés en place, 
car aujourd’hui on trouve plutôt des séries intactes dans des 
greniers ou des fonds de commerce de peinture; l’on ne 
découvre guère plus de dix panoramas par an. L’enlèvement 
d’un papier collé doit être confié à un spécialiste sous peine 
de voir augmenter la note du restaurateur. Presque tous ces 
papiers sont en mauvais état et nécessitent de longues et 
délicates opérations de restauration. Ceci explique la difré- 
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rence élevée entre le prix que peut offrir un antiquaire pour 
un papier et celui auquel il le revendra. Une série en mauvais 
état peut entraîner une dépense de six à douze mille francs 
par lé. Ainsi, pour les papiers du xviIt, qui valent beaucoup 
moins cher que les panoramas, le prix de la restauration peut 
faire à lui seul le prix de revente. La façon pratique de conserver 
le papier est de l’entoiler sur un calicot et même de le tendre 
sur un châssis, car il est dangereux pour lui d’être roulé et 
déroulé. 


Le véritable tirage ancien se trouve au hasard du marché 
chez les spécialistes, peu nombreux. Du xvirr°, il n’existe guère 
de survivants antérieurs aux papiers de Réveillon. Pour les 
panoramas, on trouve des spécimens de beaucoup des plus 
importantes séries exécutées. Citons pour les principaux 
ateliers : de Dufour et Leroy, à défaut des célèbres Sauvages 
de la mer du Pacifique, les Monuments de Paris, la Baie de 
Naples, les Voyages d’ Anténor; d’Arthur et Grenard, les Jardins 
de Bagatelle; de Jacquemart et Bénard, la Chasse de Compiègne ; 
de Zuber, les Jardins Français. 


Certaines maisons plus que centenaires ont conservé leurs 
planches anciennes et peuvent aujourd’hui encore en tirer 
des épreuves. La principale est la maison Zuber qui peut 
toujours fournir des panoramas célèbres comme les Grandes 
Chasses, les Vues du Brésil ou les Vues de l’ Amérique du Nord. 


Il existe enfin de franches copies tirées sur des planches 
modernes gravées d’après des modèles anciens qui se font 
très régulièrement et peuvent au besoin être exécutées sur 
commande. 

Il y a deux façons d'utiliser le papier-peint. La méthode 
traditionnelle recouvre entièrement la pièce, y compris le 
dessus des portes. Seul le soubassement est en menuiserie ; 
le papier est limité par des bordures qui peuvent être anciennes 
ou refaites. Il existe une grande variété de bordures (motifs 
architecturaux, motifs géométriques, guirlandes) très belles 
et très riches, à tel point que si l’on ne veut recourir à du papier 
peint, on peut très bien transformer une pièce en encadrant 
un papier uni de bordures bien choisies. 


La seconde méthode concerne uniquement les papiers pano- 
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Dessin appliqué, couleurs franches font des « Jardins français » de 
Zuber un paysage caractéristique de la belle époque du panorama. Les séries 
ne sont pas souvent complètes et en aussi bel état. Les frais de restauration 
sont élevés, atteignant facilement 6 à 12.000 francs par lé. Un lé est une 
hauteur de mur sur la largeur de 54 centimètrs. Les grands panoramas 
en comprennent de vingt-cinq à trente. Avant 1829, date de l'invention du 
rouleau continu, chaque lé est formé de plusieurs feuilles collées bout à bout. 


Les dessins répétés permettent le tirage de grandes surfaces à partir de 
planches peu nombreuses et furent donc de tout temps la catégorie courante 
de papiers peints. Ils ne sont pas négligeables, car de cette formule éco- 
nomique le XVIIIe siècle a tiré des ressources variées. Généralement mal 
conservés, ces papiers sont surtout utilisés aujourd’hui pour des paravents. 


Le grand nom de la seconde moitié 
du XVIIIe siècle est Réveillon. Les 
papiers peints de l’époque recevaient 
la même décoration que les tissus : 
indiennes, scènes champêtres, damassés, 
rayures, corbeilles de fleurs, guirlandes 
et arabesques. Ces motifs étaient tradi- 
tionnels, mais par sa technique et ses 
créations originales, Réveillon ouvrit 
au papier peint les maisons de la bonne 
société qui l’avaient jusque là méprisé. 


Avant Réveillon, cette imitation de 
tissu ornait les intérieurs du petit 
peuple et des campagnards et garnissait 
coffres et garde-robes. Nous trouvons 
très peu de spécimens aussi anciens, 
comme cette œuvre de l'atelier des 
Papillon. Sur tous les papiers anciens, 
on doit voir par transparence la trace 
des vergeures et des pontuseaux, treillis 
métallique qui formait le fond de la 
cuve de fabrication. Les vergeures 
sont une trame serrée, les pontuseaux 
des traits perpendiculaires séparés de 
3 cm. Tous les papiers portant ces 
traces sont antérieurs à 1756 pour 
l'Angleterre, 1782 pour la France. 
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ramiques ; elle a souvent la préférence aujourd’hui. Elle consiste 
à répartir autour de la pièce, des panneaux ne prenant pas 
toute la surface du mur. Ceux-ci sont nettement limités par 
des bordures ou des moulures, ou bien prolongés par des 
encadrements, figurés ou sculptés, qui font corps avec le reste 


de la décoration. 


En dehors de la décoration murale, on fait grand cas des 
papiers peints pour faire des paravents. Les papiers à dessin 
répété s’y prêtent particulièrement car l’on peut en extraire 
des scènes isolées à l’échelle voulue. C’est aussi une bonne 
façon d'utiliser les parties saines d’un papier trop endommagé 
pour mériter la restauration. 

Le prix d’un papier varie suivant sa rareté, l’intérêt du sujet, 
la beauté de l’impression, l’état de conservation, le nombre 
de lés réunis pour une même série. Ainsi dans le genre pano- 
ramique, on peut avoir pour 30.000 francs un panneau de 
3 mètres de large d’une série vulgaire, tandis que la série la 
plus rare est évaluée 4 à 5 millions. Pour les copies modernes, 
le prix varie beaucoup avec le nombre de couleurs utilisées, 
pouvant aller de 1.500 à 6.000 francs le rouleau. II faut se 
rappeler que le rouleau moderne correspond à peu près à 
3 lés. Ces réserves faites, pour fixer les idées, nous allons donner 
des prix moyens correspondant tous à un développement de 
dix mètres et à des papiers restaurés mais non posés. Ce déve- 
loppement correspond à une vingtaine de lés. Un papier du 
xvie coûtera 100 à 150.000 francs; un panorama ancien 4 
à 800.000 francs, un panorama en tirage moderne 100.000 fr., 
une copie entièrement moderne de 10 à 25.000 francs. Pour un 
simple panneau panoramique ancien de 2 à 3 mètres de large, 
80 à 150.000 francs. 


Le papier peint avait sombré dans l’horreur vers 1835. Il 
est intéressant de noter sa double résurrection actuelle. Les 
papiers anciens sont réhabilités, réemployés. D'un autre côté 
renaissent des créations originales d’un souffle nouveau. Les 
rayures et, pour la campagne, les fleurs se sont renouvelées. 
Des panoramas récents, comme les Fibustiers ou les Monuments 
de Paris, savent renouer avec la tradition sans pour autant 
s’astreindre à l’imitation. C’est peut-être une nouvelle grande 
époque qui commence pour le papier peint. 


Cours des tapis et tapisseries 


Grande tapisserie mesurant 2 m. 70 »* 3 m. 85 qui 
a été trouvée à l'Hôtel Drouot, le 3 Mars, pour la somme 
de 225.000 francs. Bien que sans bordure et de coloris 
un peu passé, cette tapisserie était digne d’un meilleur 
intérêt. Annoncée comme flamande, elle provient vraisem- 
blablement de la tenture des Chasses du Roi François Ier, 
tissée aux ateliers du Faubourg Saint-Marcel d’après les 
cartons de Laurent Guyot dans la première moitié du 
XVIIe siècle. Elle correspond en effet aux descriptions 
d'un panneau ayant fait partie de la collection Menier et 
cité dans l'ouvrage de Fenaille. Il s’agit de la « Chasse 
au héron »; plusieurs de ses panneaux sont conservés 
dans les collections du château de Châteaudun (49). 


PS 

Les trois tapis d'Orient réunis 
ici sont de qualité égale : leur 
différence de prix correspond 
à des différences de provenances. 
Ainsi, la photo du haut repré- 
sente un détait de tapis Kirman 
à fond crème mesurant |4 m? 
qui s’est vendu 400.000 francs. 
A gauche, on voit un tapis 
4 foyer également Kirman, vendu 
97.000 francs; il ne mesurait 
que 3 m°. Pour ces deux pièces, 
le prix du mètre est de l'ordre 
de 30.000 francs. Quant à la 
photo ci-dessous, elle montre 


un motif d’un grand tapis galerie SRE PA A A ed PARC LE ASE LC AR NOR IEE 
d’origine Kelley-Kurde mesurant PEAR EE RER M SRE ST SE 


6m.39 X 2m. 14 (soit près 
de 14 m°): son prix est de 
170.000 francs, soit 12.500 fr. 
le mètre. Les tapis galeries se 
vendent toujours moins cher 
au mètre que les tapis de centre. 
Ces pièces ont été présentées 
au cours d’une vente de tapis 
(presque neufs) qui a eu lieu à 
Drouot, le 22 Février (48). 
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Grande tapisserie des Flandres du début du XVIIIe siècle 
vendue à Nice 414.500 francs le 6 Février (dimensions : 
2 m. 80 X 3 m. 45). Presque un siècle la sépare de 
la tapisserie reproduite au-dessus, elle a conservé 
toute sa fraîcheur, notamment dans l'opposition des 
bleus et des verts. La composition est agrémentée de 
personnages plus plaisants, plus vivants, placés dans un 
décor de jardin à la française animé de jeux d'eau. 


Les prix de ventes publiques sont les prix 
48 d’achat réels, tous frais de vente compris. 
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L existe, aussi bien dans certains anciens hôtels 
de Paris que dans des châteaux de province, 
quelques beaux exemples de boiseries d'époque 
Régence, mais il en est peu qui puissent prétendre 
à la qualité, à la rareté de celle illustrée ici. 
Six panneaux de laque de Chine encastrés dans 
une boiserie or et blanche en font un décor 
d’une somptuosité et d’un goût exceptionnels. 
L'ample et gras mouvement de l'encadrement des 
panneaux l’apparente encore au style Louis XIV 
mais la verve des sujets qui décorent les parcloses, 
dans le meilleur style des « grotesques » hérités de 
Bérain, préfigure déjà les «singeries » de J.-B. Huet 
qui firent florès à la fin du règne de Louis XV. 

Cette mode des laques et des chinoiseries fut 
introduite en Europe à la suite de la fondation 
de la Compagnie des Indes par Colbert, mais ne 
commença à s'implanter en France que sous la 
Régence pour prendre plus tard toute son ampleur 
et créer un style : le Louis XV chinois. 

Pour donner vie à un cadre aussi exceptionnel, 
nous avons placé dans cette boiserie des meubles 
qui s’harmonisent avec elle par leurs qualités. 
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Grande boiserie Régence prove- 
nant d’un hôtel de la Place Vendôme 
(collection Jansen). Elle est composée 
de six panneaux de laque de chine, 
à fond noir, et de deux glaces. Seize 
parcloses toutes différentes les unes 
des autres et quatre parcloses 
incurvées, arrondissant les angles, 
encadrent les panneaux et les glaces. 
(Hauteur totale de la boiserie 

4 m. 85). Devant la glace : console 
en bois doré un peu plus ancienne 
que la boiserie, mais dont le mou- 
vement s’harmonise avec la moulu- 
ration des panneaux. De chaque côté 
de la table recouverte d’un damas 
Régence suivant la mode qui remonte 
au début du XVII siècle et qui a 
gardé sa vogue jusqu'au début du 
règne de Louis XV : deux bergères 
d'époque Régence dont nous donnons 
plus loin une photo de détail. Le tapis, 
fidèlement copié par Aubusson pour 
Jansen d’après un document ancien 
serait, s’il était d'époque, une pièce 
rarissime. Ci-contre, nous montrons 
quelques détails de cette boiserie. 
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Dans le décor de cette boiserie, nous avons placé (sur la page de 
gauche) une petite console Louis XV en bois doré dont le dessin 
pourrait être dû à l’ornemaniste Meissonnier. Ci-dessus, on voit 
les deux bergères d'époque Régence, montées à châssis, dans leur 


dorure d'époque, recouvertes da damaàs (collection Paul Labatut) ; et, 
ci-dessous, une grande.console de la mâma2 époque. Le motif de 
dragons et de chimères qui décore la boiserie se retrouve dans 
cette console d’une exceptionnelle qualité (collection Seligman). 
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TABLEAUX MODERNES 
Cailac Jean, 13, rue de Seine, Dan. 98-88, (Tribunal, Domaines). 
Dubourg Jacques, 126, boulevard Haussmann, Lab. 02-46 (Tribunaux 


et Douanes). : 


Durand Ruel Charles, 37, avenue de Friedland, Ély. 06-74. 
Ebstein Paul, 6, rue Ernest-Psichari, Inv. 69-55. 

Metthey Jean, 69, faubourg Saint-Honoré, Bal. 27-87 (Douanes). 
Schoeller et Pacitti, 33, avenue du Général-Sarrail, Aut. 58-73, 


TAPIS D'ORIENT 
Tremoulet Pierre, 66, boulevard Malesherbe, Lab. 68-32 (Domaines, 


Tribunal Civil et Commerce). 


TAPIS ET TAPISSERIES ANCIENNES 
Chevalier - ##%% - 12, rue N.-D.-des-Champs, Lit. 10-62 (Cour d’Appel, 
Tribunal Civil de la Seine, Douanes). 


NOS 


PETITES ANNONCES 
SPÉCIALISÉES 


Cette rubrique offre aux Antiquaires, Décorateurs, Amateurs d’Art, Collectionneurs, 
etc. la possibilité de toucher un vaste public intéressé par l’achat, la vente ou 
l'échange de meubles, tableaux, collections, pièces rares, bijoux, etc... 


Prix à la ligne (37 signes, lettres ou espaces) 49% : 300 fr. plus 9,35% de taxe. 
Les textes et fonds sont reçus à RÉGIÉÈ-PRESSE « Connaisseur », 75, Champs- 
Élysées, C. C. P. Paris 2.303.87 ou au Service PETITES ANNONCES, 100, rue 


Réaumur, Paris. C. C. P. 6005-54. 


RESTAURATION de Tableaux, 
rentoilage, transposition : R. COUR- 


TOIS, 25, rue Henri-Monnier, 
PARIS IXe. TRU. 88-97, 

CHERCHE OCCASION INTÉ- 
RESSANTE grand vase opaline, 


Chine ou Vieux Paris, fond vert de préf. 
pour l’équiper en lampe. Écrire RÉGIE- 
PRESSE « CONNAISSEUR », n° 10 A. 


CHERCHE BONNE OCCASION 
canapé-lit second Empire, 110 à 120 
de largeur. Écrire REGIE-PRESSE 
« CONNAISSEUR », n° 10 B. 


CHERCHE OCCASION classeur 
revues et journaux 1850 à 1880. Faire 


Offre à RÉGIE-PRESSE « CON- 


NAISSEUR », n° 10 C. 


SUIS ACHETEUR Tapis d'Orient 
parfait état. Dimension de 5 m. à 2 m. de 
côté. Écrire REGIE-PRESSE « CON- 
NAISSEUR », n° 10 D. 


A VENDRE, 
éditions, 
dernes. 

n°10 FE. 


PARTICULIER CHERCHE A 
ACHETER vitrine acier mantelet et 
largeur 0,90, hauteur 1 m. 80. Faire 
Offres MINNE, 12, rue E.-Deloison, 
NEUILLY-SUR-SEINE, Mail, 65-80. 


cause départ, belles 
illustrées par peintres mo- 
crire REGIE - PRESSE, 


. 
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UN AN DONNANT DROIT 


En) CA + SON 


Berggruen et Cie, 70, rue de l'Université, Bab. 02-12, Gravures 
originales de Lautrec, Degas, Picasso, Braque, Matisse, Klee. 


Gilberte Cournand, 20, place Dauphine, Paris Ier, Odé. 72-7 , Livres, 


Documents sur la danse, dessins de danse, : | 
Gal. Denise René, 124, rue la Boétie, LE CORBUSIER, Peintures ; … 
Dessins, Lavis, 1918-1932, signés Jeanneret, vern. 4 Avril : 

+ 


Grâce à la création d’une galerie d’art 
un des plus beaux hôtels du cours 
retrouve son ancien visage 


Ce n’est pas la moins brillante histoire des hôtels du Cours 
Mirabeau que celle de ce n° 44 où M. Lucien Blanc, l'expert d’art 
et antiquaire bien connu, de Marseille à Nîmes, par les amateurs de 
peinture, de beaux meubles et objets, installe actuellement une 
nouvelle galerie. Si l’on s’en rapporte à Roux-Alphéran, la maison 
fut bâtie vers 1650 par Prosper Gassendi et appartenait avant la 
Révolution, à la famille d’'Adaoust. F 

A la veille de la Révolution cet hôtel devint un café. 

C’est au café Clément, qu’ont pu connaître encore les Aiïixois de plus 
de cinquante ans, que le père Cézanne avait parfois coutume, vers la fin 
de l’après-midi, de s'asseoir dans l’ombre verte du Cours pour boire un 
pot de bière. Des amis, jeunes le plus souvent, lui tenaient compagnie 
en écoutant ses aphorismes étonnants sur l’art et la peinture. Et c’étaient 
eux aussi des poètes et des artistes : Joachim Gasquet, Joseph d’Arbaud, 
Charles Camoin.. : 

La galerie Blanc située au rez-de-chaussée de cet hôtel se compose de 
trois grandes pièces où nous avons pu contempler des merveilles. 

Une grande et magnifique bibliothèque Louis XV dans la première 
salle attend les incunables, les manuscrits, les livres enluminés, les 
pièces rares des XVIe, VVIIe et XVIIIe siècles que possèdent, nous le 
savons, quelques-uns de nos bibliophiles aixois ; une glace Louis XV et 
une très belle console ont retenu également notre attention. : 

Dans la seconde salle on remarque autour d’un très beau tapis de 
Mahal un salon (un canapé et 4 fauteuils) Louis XV, un Aubusson royal 
représentant les fables de La Fontaine qui font un ensemble merveilleux, 
puis une très jolie coiffeuse, un bureau à dos d’âne, un bureau plat, un 
très beau secrétaire marqueté, tous ces meubles du XVIII. Dans cette 
même pièce nous avons admiré dans des vitrines des pierres dures, des 
céramiques chinoises, de charmantes statuettes égyptiennes d’Isiris, 
d’Horus de Rhâ, etc., qui dépassent notre compétence en cette matière. 

Sur un chevalet, un admirable « Guigou» qui ne nous était pas 
inconnu ; un Granet, un dessin de Joncking, un Monticelli. Au fond, 
dans la dernière salle où se trouvent des bas-reliefs de haute époque, 
trois pièces exceptionnelles : une magnifique tapisserie du XVIIE, 
Aubusson royal ; un primitif de l’école d'Avignon très bien présenté 
ressortant sur une draperie de velours rouge et enfin un admirable petit 
Christ assis du XV®e en ivoire dans lequel s’incarne à la fois tout le 
mysticisme et tout le réalisme de cette époque de foi. : 

11 y a encore bien d’autres objets d’art à voir dans cette galerie. 

Nous ne pouvons que féliciter M. Blanc de son heureuse initiative et 
nous souhaitons bonne chance à cette nouvelle galerie. 


Connaissance 


# DES ARTS *# 


13, rue Saint-Georges — PARIS (IX°) 
TRU. 86-85 


VEUILLEZ ENREGISTRER L'ABONNEMENT SUIVANT POUR : 
NOM ; 

PROFESSION 

ADRESSE 


VILLE DÉPT 


DURÉE TARIFS PAIEMENT INCLUS PAR 
À 12 NUMÉROS DONT UN CL] France : 3.500 fr. [2 Chèque bancaire 
SPÉCIAL EN DÉCEMBRE.|[_] Etranger: 4.500 fr|f 7 C.C.P. Paris 5110-58 
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ECRIVEZ TRÈS LISIBLEMENT S.V P. 


Achetez directement 
chez le fabricant 


toutes largeurs 
intérieures jusqu'à 
1 mètre So 


AUTEUILS, SALONS, 
CANAPÉS-LITS zous styles en 
cuir et tissus. 200 modèles 
exposés dans nos Magasins. 


S DÉCORATION ES 


LIVRAISON FRANCO DANS TOUTE LA FRANCE 


SIÈGES ERTON 


16, Rue Fabre d’Eglantine, PARIS 12e (PL. Nation) 


CATALOGUE ILLUSTRÉ ET COMPLET No 4 SUR DEMANDE 


où il fait bon 
vivre et travailler. 
COMERA a concu 
pour vous une cuisine 
complète présentée 
en éléments séparés, 
en bois super-émaillé, qui permet d'avoir tous les 
ustensiles sous la main, toujours à leur place. 
COMERA-SERVICE, sur simple demande, vous 
établira, d'après les mesures de votre cuisine, un 
plan d'aménagement complet qui vous convaincra: 
c'est notre devis qui convaincra votre mari. 


Quelles que soient la forme ou les dimensions 
de votre cuisine, il y a une solution COMERA. 


L'ai:es:e du magasin d'exposition le plus proche de chez vous 
et notre documentation illustrée sont envoyées sur simple demande. 


Catalogue en couleurs contre 8 timbres à 15 francs. 
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141, rue de la Gare à ERMONT ($.-&-O.) Tél. EAUBONNE 427 et 431 
RD I 


Meuble de luxe 


pAR ÉLÉMENTS 


En | : 
SES ÉLÉMENTS NORMalisés VOUS PERMETTENT dE CRÉER 
UNE infinie variéré de modëles EN Harmonie avec 
VOTRE AMEUDIEMENT. 


Du perir meuble-bar À La plus vasre bibliorkeque, 
Tous les meubles M. D. sonr : 


EXTENSIBLES - DIVISIBLES 
TRANSFORMABLES 


MEUBLES ET BIBLIOTHÈQUES 


Luxueuse document. 
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Grarurtemenr 
Projets et devis 
Sans engagement 
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9, rue de Villersexel - PARIS 7° - BABylone 18-40 


V DE MENDEZ 


Te 


iste en rose, bleu, var et c 


Demandez à votre Décorateur ou à votre Tapissier 


LES TISSUS D'AMEUBLEMENT LE 


ÉTABLISSEMENTS VICTOR COATES 


: | 20, rue des Petits-Champs, PARIS 2° 
RIC. 73-94 
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